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Krótko 


WARSZAWA. Uroczysta pre- 
miera wietnamskiego _filmu 
„Y/H'NUA" reż. Bacha Diepa 
odbyła się w kinie „Bajka”. 
KOPENHAGA. Mimo niepo- 
rozumień między „Filmem 
Polskim” a „Filmselskabet” 
Fesliwal Filmów Polskich 
odbędzie się ostatecznie w 
dniach 5-11 września. KRA- 
KÓW. Pierwszą wspólną 
produkcją wytwórni  pań- 
Stwowej i prywatnej będzie 
film „Spodos II”, realizowany 
przez tódzki Se-Ma-For i kra- 
kowską Olicynę Filmową 
Galicja. ŁÓDŹ. Robert Wise, 
reżyser „West Side Story” i 
przewodniczący holly- 
woodzkiej Akademii Filmo- 
wej, zapowiedział swój przy- 
jazd na uroczystości 40-lecia 
PWSFTViT w. listopadzie. 
WARSZAWA. Maciej Dej- 
czer_ debiutuje w zespole 
„Tor” filmem „300 mil w stro- 
nę nieba”, osnutym na kan- 
wie głośnej swego czasu 
ucieczki dwóch chłopców 
na promie do Szwecji. 
GDAŃSK. Zbigniew Kużmiń- 
ski przygotowuje serial o 
dniach poprzedzających wy- 
buch I! wojny światowej w 
Gdańsku; scenariusz napi- 
sał _ Kazimierz  Radowicz. 
WROCŁAW. Rozwija się 
konflikt między wrocławskim 
z00 a Wytwórnią Filmów 
Fabularnych: dyrekcja zoo 
żąda usunięcia bazy trans- 
portowej filmowców z tere- 
nów ogrodu. ŁÓDŹ. Maciej 
Lukowski kończy pracę nad 
filmem oświatowym „Niedź 
wiedź z nadajnikiem” o szla- 
kach wędrówek _naszych 
niedźwiedzi. KATMANDU. 
Dwa filmy zamierza nakręcić 
w Himalajach filmowiec-alpi- 
nista Ryszard Warecki, u- 
czestnik wyprawy na Anna- 
purnę, kierowanej przez Je- 
rzego _Kukuczkę.  BYD- 
GOSZCZ. Swoje zbiory po- 
święcone Poli Negri pragnie 
udostępnić miastu _ Alojzy 
Bukolt, b. dyrektor Centrali 
Wynajmu Filmów | prawdziwy 
pasjonat X Muzy. WRO- 
CŁAW. 200 tysięcy widzów 
ogląda co roku filmy w jedy- 
nym w Polsce kinie dworco- 
wym 


„BEZ PROWODYRA 
ANI RUSZ” 


Temat listu p. Rutkowskie- 
go z Warszawy („Bez +pro- 


25), krytykującego pracę ki- 
nooperatora z warszawskie- 
go kina, jest mi bardzo bliski, 
gdyż sam jestem kinoopera- 
torem. W opisanym wypad- 
ku zdecydowało zapewne 
zwykłe niedbalstwo, albo 
słaba tachowość lub brak 
zamiłowania do zawodu 
(„pracuję, bo muszę”). Ale 
nie wszystko, co wiąże się z 
poziomem projekcji, zależy 
od pracowników kabin pro- 
jekcyjnych. 

Niemal w każdym polskim 
kinie (zwiedziłem ich kilka- 
dziesiąt, w tym wszystkie w 
śródmieściu Warszawy) wy- 
Stępują wady projekcji, które 
absolulnie nie zależą od ki- 
nooperatorów. Na. przykład 
jeśli nieostre są boki obrazu 
lub któraś jego strona — to 
może ekran jest źle ustawio- 
ny w stosunku do osi pro- 
jekcji, albo obiektywy są już 


2 FILM 36, 4 WRZEŚNIA 1968 


Nie będziesz wzywał 
Pana Boga nadaremnie 


DEKALOG II 


Bohaterami drugiego fil- ciś. Scenarusz napisali 
mu z telewizyjnego cyklu — Krzysztof Piesiewicz i Krzy- 
Krzysztoła Kieślowskiego — sztot Kieślowski. Autorem 
„Dekalog” są ordynator, — zdjęć jest Edward Kłosiński, 
wiolonczelistka oczekująca operatorem dźwięku Maigo- 
porodu i jej chory na raka —_ rzata Jaworska, scenogralię 
mąż. Główne role odiwarza- projektowała Halina Dobro- 
ją: Aleksander Bardini, Kry- _ wolska, kostiumy Małgorza- 
styna Janda, Olgierd Łuka- ta Obłoza, a produkcją w i- 
szewicz, Krzysztof Kumor, mieniu Zespołu „Tor” kieruje 
Stanisław Gawlik i Artur Bar- Ryszard Chutkowski. 


Walka wywiadów 


POGRANICZE W OGNIU 
— CZĘŚĆ DRUGA 


Andrzej Konic po ukoń- —_ sik. Katarzyna Chrzanowska, 
czeniu pierwszej. dziesięcio- Janusz Bukowski, Maciej 
godzinnej części serialu — Kozłowski, Miłogost Reczek, 
„Pogranicze w ogniu” rozpo- _ Stanisław Jaskutka, Jacek 
czął przygotowania do reali- _ Kałucki, Włodzimierz Maciu- 
zacji następnych czternastu  dziński i Witold Skaruch. 
godzinnych odcinków, opo- Zdjęcia rozpoczną się w 
wiadających w sensacyjnej styczniu 1989 roku. Ekipa 
formie o walce wywiadu pol- odwiedzi Warszawę. Wy- 
skiego z niemieckim w la-  brzeże, Poznań oraz Cze- 
tach 1925-1939. Scenariu-  chosłowację i NRD. Auto- 
sze napisali Juliusz Janczuri rem zdjęć będzie Antoni 
Andrzej Konic. Głównymi Wójtowicz, scenogralię pro- 
bohaterami są wychowanko- —_ jektuje Wojciech Majda, kos- 
wie jednego z poznańskich —_ tiumy Barbara Śródka, a pro- 
liceów: Czarka gra Cezary  dukcją w imieniu Zespołu 
Pazura, a Franka Olaf Luba- _ „Perspektywa” kieruje Jan 
szenko. Partnerują im Alicja Szymański 

Jachiewicz, Barbara Sołty- 


Dla najmłodszych 
Przygody Kaczorka Felusia 


Atrakcją _ porankowych  nowanych z udziałem dzieci, 
seansów dla najmłodszych zwierząt i lalek. Scenariusz i 
są filmy o kaczorku Felusiu, _ dialogi napisali Wadim Be- 
zrealizowane przez Wadima — restowski, który film reżyse- 
Berestowskiego w łódzkim —_ ruje, i Antoni Bańkowski, au- 
„Se-Ma-Forze, Kaczorek, torami zdjęć są Zbigniew 
wychowany w stadku kur- _ Kolecki i Tomasz Samosio- 
cząl! i mówiący ludzkim gło- nek, stronę plastyczną pro- 
sem, ma być bohaterem peł- _ jektował Rajmund Strzele- 
nometrażowego filmu kręco-  cki 
nego melodą zdjęć kombi- 


Listy do redakcji RRC waże 


wystużone, soczewki rozkle- tlenek węgla, często nie do- 
ają się pod wpływem tem- czekali nawet 50 lat życia. 
peratury lampy projekcyjnej My. młodsi stażem (10 lat 
o mocy 900, 1600, 2500 wa- pracy w kinie), za 1 godzinę 
tów. A tych rzeczy nie wolno __ trucia lampami otrzymujemy 
kinooperalorom _naprawiać _ 8 (osiem) zt. Zarobki są rów- 
lub przerabiać. ŁZK każą w nież b. niskie (otrzymuję 
instrukcji sprowadzać la- _ 18000zt. + 6000 ostonowe- 
chowca-optyka lub ekipę a- go), stąd u wielu brak moty- 
testową z Poznania, a OIRF _ wacji do solidnej pracy, ro- 
nie mają często na lo pie-  zumowanie, iż „za takie pie- 
niędzy, jak np. mój OIRF.To _ niądze szkoda się wysilać: 
tylko jeden przykład, a mógi- Chociaż gdyby operator z o- 
bym przytoczyć ich znacznie _ pisanego w liście kina lubił 
więcej. ten zawód, to nie zrobiłby 

Pan Rutkowski twierdzi, że swoim widzom, którzy zapła- 
kinooperator powinien non- cili za dość drogi karnet, ta- 
-stop czuwać nad projekcją. __ kiej „plamy 


ale nie wiem czy znajdzie ta- toró t 
kiego, który będzie siedział „ras mniej Uciekają do in- 
przy projektorach przez 5 lub 


nych zawodów. Szkoła, która 
kształciła w tym kierunku, 
została dawno zlikwidowa- 
na, a Ośrodek Szkoleniowy 
Kinooperatorów we Wrocta- 
wiu ma. również podobno 
przestać istnieć ze względu 


6 seansów dziennie, zwłasz- 
cza w okresie lelnim. Jest lo 
po prostu niemożliwe. Lam- 
py projekcyjne (ksenonowe) 
wydzielają ozon, kłóry w 
nadmiernych ilościach jest 
b. szkodliwy dla zdrowia z 
(bóle żołądka i głowy) i naj- RSE 
lepsza nawet wentylacja nic 

tu nie pomoże. Moi starsiko- _ Od siebie życzę p. Rut- 
ledzy, którzy w lalach 50-160- _ kowskiemu lepszych projek- 


Szansa 
dla amatorów 


EKRAN 
DLA DWU- 
DZIESTU 


1 Ogólnopolskie Koniron- 
tacje Filmu Amatorskiego 
„Ekran dla dwudziestu” od- 
będą się 12 listopada w O- 
środku Kultury w. Jaworze. 
Każdy autor może zgłosić do 
konkursu jeden film na ta- 
śmie 16 mm, zrealizowany w 
ostatnich 2 latach (w grę nie 
wchodzą kroniki zakładowe, 
filmy instruktażowe, specjali- 
styczne, BHP, zleceniowe i 
już pokazywane na przegią- 
dach w Jaworze). Spośród 
nadesłanych filmów komisja 
selekcyjna wybierze 20 i ię 
dwudziestkę obejrzy pu- 
bliczność Konirontacji. Na- 
grody (30, 20 i 15 tys. zł) 
będą przyznane przez jury 
obradujące jawnie. Publicz- 
ność będzie miała prawo u- 
czestniczenia w dyskusji 
nad filmami i zdecyduje w 
plebiscycie o nagrodach po- 
zaregulaminowych. _ Filmy 
należy nadesłać do 25 paż- 
dziernika pod adresem: Ja- 
worski Ośrodek Kultury, Ry- 
nek 5. 59-400 - Jawor. 
Szczegółowe informacje: tel. 
28-78, 


ODYNIEC 


Czesław Pelelski pracuje 
nad kinową i telewizyjną ek- 
ranizacją powieści Jerzego 
Putramenta „Odyniec” o 
zachłannej, graniczącej z Ob- 
łędem miłości, rozpoczyna- 
jącej się w małym dworku na 
Wileńszczyźnie, a znajdują: 
cej swoje ukoronowanie po 
wojnie na ziemiach odzys- 
kanych. Scenariusz napisała 
Ewa Pelelska. Grają: Sylwia 
Wysocka, Robert Inglot, 
Wiestawa Mazurkiewicz, Jo- 


Robert Inglot, Barbara Dzido-Lulińska I Sylwia Wysocka 


lanta Skowrońska, Danuta 
Kołaczek, Ewa Kuryło, Jolan- 
ta Chełmicka, Gustaw Lut- 
kiewicz, Witold Pyrkosz i Bo- 
gusław Sochnacki. Zdjęcia 
są realizowane w Warsza- 
wie, na Suwalszczyźnie i w 
okolicach Ełku. Operatorem 
jest Wiesław Rutowicz, sce- 
nograńię _ projektuje Jerzy 
Skrzepiński, a produkcją w i- 
mieniu Zespołu „Profil” kie- 
ruje Wiestaw Grzeiczak. 


Nowe książki 


„Wychowałem się w świe. 
cie filmu, chociaż sama w 
żadnym filmie nigdy nie za- 
grałam. Na przyjęcie w piątą 
rocznicę moich urodzin 
przyszedł do nas Rudolf Va- 
lentino..." — tak zaczyna się 


cji na Kontrontacjach 88 w 
przyszłym roku 

KINOOPERATOR 

(nazwisko i adres znane red.) 


POMAGAMY 


mery 1-10, 12-18, 20, 23, 
27, 31, 32, 34, 35, 41, 43, 44, 
49, 50), 1984 (1-7, 9-12, 20, 
21, 23, 25-34, 38-42, 45, 46) 
1 1985 (1-8, 10, 11, 13-15, 
18-20, 22-26, 31, 34, 37, 


1988 (12, 23). 
Józef Ćavojsky (Tużina 
280, okr. Prievidza 972 14, 


i matw iz ika 


wj. gdańskie) poszukuje 
ne 26 „Filmu” z 1983 r. oraz 
numerów z Bruce Lee, Son- 
ny Chibą i Chuckiem Norri- 
sem; w zamian odstąpi nu- 


FRANCIS SCOTT FITZGERALD: 
OSTATNI Z WIELKICH 


powieść „Ostatni z wielkich” 
Francisa Scotta Fitzgeralda, 
wybitnego amerykańskiego 
pisarza, który zawarł w niej 
wiele swoich obserwacji z lat 
pracy w Hollywood w cha 
rakierze scenarzysty. Boha- 


mery z lat: 1987 (14, 16, 18, 
28, 29, 31, 33-37, 39-41, 43, 
46, 51) i 1988 (1, 2, 8-10, 21, 


Legnica, poszukuje 

rów 23 i 47 „Filmu” z 1981 
r. odstąpi „Film” z lat: 
1874 (numery 31, 34), 1983 
(9, 16, 18, 42, 45), 1985 (43) i 


erem książki (sfilmowanej w 
1. 1976 przez Elię Kazana) 
jest wielki producent filmo- 
wy. związany z finansjerą i 
gangsierskim podziemiem 
Powieść wydała „Książka i 
Wiedza” (seria z „Kolibrem”) 
w przekładzie Ariadny Dem- 
kowskiej-Bohdziewicz. 240 
str., 200.000 egz., 220 zł. 


© PENELOPY: na planie 
filmu Bohdana Poręby 


© Recenzje:  NIEŚMIER- 
TELNA HISTORIA, WY- 
ZNAWCY ZŁA, EMBRIONY 


© ZAGADKA DLA HERKU- 
LESA: kryminał po polsku 


© PAUL HOGAN: napisa- 


© Kontrowersje, dyskusje, 
skandale: OSTATNIE KU- 
SZENIE CHRYSTUSA Manii- 
na Scorsese 


© ZAGUBIONE WYSPY: 
Festiwal Nowego Kina w 
Pesaro 


© Lubię gotować to co mi 
smakuje: DOBRE RADY 
STEPHANE AUDRAN 


© STYL BYCIA A LA BO- 
GART — w „Photopłay” z 
września 1938 


© Z ekranów świata: MIA- 
STECZKO HIBISCUS 


© WACŁAW KOWALSKI w 
portrecie na życzenie 


> 
| 


XVI Koszalińskie Spotkania Filmowe „Młodzi i film” 


Fol. K. Sokołów 


W czasie pobytu na Wybrzeżu WOJCIECH JARUZELSKI od- 
wiedził Koszalin i wraz z towarzyszącymi mu osobami wziął 
udział w jednej z dyskusji „Szczerość za szczerość”. Poniżej 
zamieszczamy wypowiedź gen. Jaruzelskiego 


KINO JEST  . 
NIEZNISZCZALNE 


wiedzi. Korzystam więc 

z okazji, aby podzięko- 
wać za możliwość uczestnicze- 
nia w tej wielce interesującej 
dyskusji. Niestety, nie ogląda- 
łem prezentowanych w czasie 
przeglądu filmów. Ale o Kosza- 
lińskich Spotkaniach Filmo- 
wych, o dyskusjach „Szczerość 
za szczerość” słyszałem wiele. 
Dzisiaj miałem okazję przeko- 
nać się osobiście, że jest to cen- 
na forma wymiany myśli, doty- 
czących tak ważkiej tematyki, 
jak film i kino w ogóle. 

Kryzys kina obwieszczany 
był wielokrotnie. Mówiło się, że 
będzie podawane w „pigułce”, że 
zastąpione zostanie jakąś na- 
miastką telewizyjną, kasetową 
lub inną. Inicjatywa spotkań 
koszalińskich, ale są przecież i 
wielkie festiwale w Moskwie, 
Cannes, San Sebastian i w wie- 
lu innych miejscach, a przede 
wszystkim wciąż wierna pu- 
bliczność, poświadcza, że film, 
kino jest niezniszczalne, że bę- 
dzie towarzyszyło rozwojowi 
ludzkości. Jest ono bowiem po 
prostu ludziom potrzebne, jako 
niepowtarzalna. atmosfera, jako 


ostałem wywołany do tej 
niezamierzonej _ wypo- 


forma wyrazu w sposób wyjąt- 
kowo sugestywny, plastyczny, 
przemawiająca do człowieka, 
prowokująca do myślenia, ale i 
dająca rozrywkę, bo takie kino 
jest również niezbędne. 

Nie chciałbym wypowiadać 
merytorycznych sądów. Znalaz- 
łem się przecież na tej sali dość 
przypadkowo, nie jestem teore- 
tykiem, ani znawcą kina. Uwa- 
żam jednak za bardzo cenne to, 
że w dyskusji biorą udział prze- 
de wszystkim ludzie młodzi, ale 
także i pedagodzy, wreszcie 
twórcy. Dobrze, iż są tu również 
przedstawiciele innych krajów. 
Ma więc ta impreza wymiar 
szerszy, pozwala na wymianę 
doświadczeń wykraczających 
poza nasze granice. 

O filmie można dyskutować 
długo, zwłaszcza w okresie tak 
ważnym, przełomowym, jaki 
przeżywa cały nasz system — w 
okresie odnowy i pierestrojki. 
Kino wnosi wiele do tego proce- 
su, jest jego wsparciem. Nakła- 
da to ogromną odpowiedzial- 
ność na filmowców. Myślę 
zwłaszcza o prawdziwości obra- 
zu, o czym w dyskusji mówiono 
tak wiele. Ale w ocenie proce- 
sów społecznych nie ma prze- 


cież prawdy absolutnej, jest 
prawda konkretna, a więc kwes- 
tia pewnej optyki. Najważniej- 
sza zaś jest wewnętrzna uczci- 
wość, to, co się chce wyrazić po- 
przez taki czy inny film. 

Mogą być bardzo różne po- 
dejścia do tego samego tematu i 
dzisiejsza dyskusja to potwier- 
dziła. Sądzę, że czasem trzeba 
dużego dystansu, aby obiektyw- 
nie ocenić dane dzieło filmowe. 
Może mnie jest łatwiej dlatego, 
ponieważ wiek, a więc i do- 
świadczenie życiowe z natury 
rzeczy daje taki dystans do wie- 
lu spraw. Jednakże ludzie są na 
ogół skłonni do bardzo skraj- 
nych opinii, do sądów: czarne- 
-białe. Mieliśmy różne okresy w 
naszej historii. Coś, co kiedyś 
wydawało się nam słuszne i naj- 
ważniejsze, dzisiaj widzimy głę- 
biej, przy tym często z innej zu- 
pełnie strony. Byliśmy wtedy 
bardzo radykalni — to była na- 
sza „dziecięca choroba lewico- 
wości”. Rozumiem więc psycho- 
logicznie uzasadnioną postawę, 
ażeby w sposób skrajnie wyo- 
strzony, niekiedy wręcz przery- 
sowany pokazywać dziś to, co 
kiedyś widziane było inaczej. 

Ludzie młodzi, młodzi twórcy, 


szczególnie wyraziście takie pa- 
trzenie manifestują. Nie wolno 
jednak nigdy zapominać, iż naj- 
ważniejsza obok talentu, pasji 
twórczej jest właśnie uczciwość 
jako warunek konieczny każdej 
godnej szacunku twórczości. 

Nie chcę się ustosunkowywać 
do dyskutowanej tu tak żywo 
formy filmowej. Myślę jednak, 
że i w filmie między awangar- 
dyzmem a epigonizmem jest 
czasem bardzo cienka granica. 

Taka dyskusja, jak dzisiejsza 
pozwala lepiej zrozumieć wza- 
jemne intencje, a w szczegól- 
ności przyjrzeć się dorobkowi 
kinematografii innych krajów. 
Mówiono tu ostro o filmie 
„Assa”, dotykając również szer- 
szych aspektów radzieckiej ki- 
nematografii. Kino radzieckie 
przeżywało różne, w tym wiel- 
kie historyczne etapy, począ- 
wszy od Pudowkina, Eisenstei- 
na i innych wybitnych twórców, 
poprzez okres późniejszy, powo- 
jenny. Bowiem także w okresie 
zastoju powstawały wielkie fil- 
my, chociaż częstokroć z różne- 
go rodzaju zahamowaniami i o- 
graniczeniami. Jestem zwolen- 
nikiem klasyki filmowej. Wyso- 
ko cenię ekranizacje wielkich 
dzieł rosyjskiej literatury, Do- 
stojewskiego, Tołstoja, Czecho- 
wa. Są tam wszak ponadczaso- 
we moralitety, które można uw- 
spółcześnić, przenieść do na- 
szych czasów. Między innymi w 
ten właśnie sposób kino to nie 
milczało przez wiele lat, prze- 
mawiając i obrazami, i symbo- 
lami wywodzącymi się z litera- 
tury. A takie filmy, jak „Czyste 
niebo” czy „Lecą żurawie” z ok- 
resu po XX Zjeździe, lub ostat- 
nio — „Pokuta”, być może, jak 
mówiono w dyskusji, kontro- 
wersyjna formalnie — to filmy 
bardzo głębokie. 

Jeśli chodzi o powstałe ostat- 
nio filmy o młodzieży, to padły 
tutaj interesujące opinie, że 
film, który mówi o młodych, 
musi mówić jednocześnie o 
starszych, bo przecież młodzięż 
jest taka, jak ją kształtuje star- 
sze pokolenie. Tego nie da się 
sztucznie rozerwać. Uważam, że 
rację miał jeden z dyskutantów, 
który widział konieczność 
przedstawiania spraw młodego 
i starszego pokolenia jako pew- 
nej jedności. 

W Polsce też powstają dobre 
filmy — duże wrażenie wywarła 
na mnie „Matka Królów”, ale są 
również inne godne uwagi tytu- 
ły. 

Sądzę, że kino radzieckie i 
kino polskie są obecnie na eta- 
pie nazwijmy to rozruchu. Li- 
czę, iż doczekamy się niejedne- 
go arcydzieła. Trzeba oczywiś- 
cie cierpliwości, ale czasy są ta- 
kie, że będą sprzyjały ich po- 
wstawaniu. Oby jak najszyb- 
ciej, w Koszalinie, na tych właś- 
nie spotkaniach, można było je 
zaprezentować. Ale na razie to 
się lubi, co się ma. Krytyka jest 
potrzebna, a sam fakt, że naj- 
nowsze filmy poddaje się wnik- 
liwej ocenie, dyskusji, jest war- 
tością samą w sobie. 

Jeszcze raz chcę podziękować 
za to, że mogłem uczestniczyć w 
dyskusji „Szczerość za szcze- 
rość”. Nie był to czas stracony, 
przeciwnie, pozwolił mi przybli- 
żyć wiele ważnych spraw. wg 
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Karlowe Wary '88 


4 


„Miasteczko Hibiscus”, reż. Xie Jin (ChRL) 


Le Corbusier, wielki architekt, twórca nowego stylu, zobaczył Karlowe Wary i... 
oszalał z zachwytu. Swoje karlowarskie impresje przedstawił w eseju, którego 
tytuł zapożyczytem dla niniejszej korespondencji. 


SEN CUKIERNIKA 


KORESPONDENCJA WŁASNA Z CZECHOSŁOWACJI 


ilm, tak twierdził Konrad Eber- 

hardt, jest snem — czy także 

snem cukiernika? Sądzę, że w 

pewnym stopniu tak! Szcze- 
gólnie dobrze to widać, gdy maksymal- 
nie, aż do granic odporności, zwiększy 
się dzienną dawkę godzin przesiedzia- 
nych w kinowym fotelu. Festiwal w Kar- 
lowych Warach do tego zmusza, trwa 
bowiem dwanaście dni, od rana do 
późnych godzin nocnych (niekiedy — 
wczesnych porannych) wypełnionych 
filmami. Jakie są to filmy? Ano, właś- 
nie... 

Impreza w Karlowych Warach odby- 
wa się co dwa lata, przemiennie z festi- 
walem moskiewskim. A to zobowiązuje 
gospodarzy do dbałości o odpowiedni 
poziom konkursu. Niestety, w tym roku 
nie bardzo udało się sprostać tym am- 
bicjom. Kilka obrazów konkursowych 
zostało przedstawionych chyba jedynie 
jako ciekawostki reprezentujące odle- 
głe kultury, egzotyczne kraje. Kilka in- 
nych można ocenić jako poprawne, acz 
nie zachwycające. A jednak, jak zresztą 
na każdym festiwalu, było kilka filmów 
interesujących, nietuzinkowych, dobrze 
opowiedzianych 

My. Rosjanie, Węgrzy już po raz wtó- 
ry rozliczamy się z czasów stalino- 
wskich, z ówczesnych przejawów bez- 
prawia i z trwających do dziś deformacji 
we wszystkich niemał dziedzinach ży- 
cia zbiorowego. Krytykujemy coraz 
głośniej okres breżniewowskiego za- 
stoju, charakteryzujący się marazmem, 
korupcją, dewaluacją idei. Na te tematy 


FILM NR 3%, 4 WRZEŚNIA 1968 


powstało w Polsce, w Związku Radziec- 
kim, na Węgrzech sporo filmów. W Kar- 
lowych Warach nurt ten reprezentował 
obraz „Cierń pod paznokciem” Sando- 
ra Sary. Skorumpowaną powiatową 
mafię złożoną z ludzi wpływowych i 
bezwzględnych dobrze znamy i z na- 
szego podwórka, węgierskie doświad- 
czenia w tej materii niewiele różnią się 
od rodzimych. 

Zaskoczeniem natomiast byt film 
chiński „Miasteczko Hibiscus” Xie Jina. 
Otoczone olśniewającą przyrodą mia- 
steczko, gdzieś w Chinach. Jego mie- 
szkańcy, prości ludzie zupełnie nie inte- 
resujący się polityką. z dnia na dzień 
zmieniają swe sympatyczne oblicze. 
Miasteczko gwałtownie szarzeje, ludzie 
stają się agresywni, nietolerancyjni. Po- 
wód? Polityka właśnie — przewodniczą- 
cy Mao w odległym Pekinie ogłosił Re- 
wolucję Kulturalną. Rzesze hunwejbi- 
nów ruszyły „w leren" by nieść „świa- 
te" idee Ojca Narodu. Miasteczko Hi- 
biscus także znalazło się na ich dro- 
dze... 

Film Xie Jina jest oskarżeniem nie- 
ludzkich czasów schyłku Mao Tse Tun- 
ga. wynaturzeń idei powodujących wy- 
naturzenie jej wyznawców i, w konse- 
kwencji, miliony ludzkich dramatów i 
tragedii. Obraz, niewątpliwie zwracający 
uwagę nie tylko rozrachunkowym tema- 
tem ale i prostą narracją, stał się zwy- 
cięzcą testiwalowego konkursu — zdo- 
byt Grand Prix Karlowych Warów. 

Jeszcze jedna biała plama zamazują- 
ca dzieje Wielkiej Wojny Ojczyźnianej w 


latach 1941-1944 doczekała się wyma- 
zania. Stalin, już w pierwszych tygod- 
niach najazdu wojsk hitlerowskich, kie- 
dy w ręce niemieckie wpadło dziesiątki 
tysięcy nie przygotowanych do wojny 
radzieckich żołnierzy, ogłosił, że nie ma 
w ogóle radzieckich jeńców wojennych, 
są tylko zdrajcy. Ta tragiczna dyrektywa 
obowiązywała jeszcze długo po zakoń- 
czeniu wojny. O kolaborantach na zaję- 
tych terenach radzieckich nie mówiło 
się wcale, uważając, że takich po prostu 
nie było. A to nieprawda, byli, i to w nie- 
małej ilości. Tego właśnie przemilcze- 
nia dotknął Jurij Iljenko w „Słomianych 
dzwonach”, filmie ukazującym czasy 
ostatniej wojny i jej społeczne konse- 
kwencje na Ukrainie, w niewielkiej 


Nagrody 


wiosce. Kolaboracja byłego sołtysa od- 
zywa się wiele lat po wojnie powtarzają- 
cymi się próbami samosądu. 

O przeszłości, czasach dawno minio- 
nych i nie tak jeszcze bardzo odległych 
opowiadały trzy inne filmy konkursowe: 
„Człowiek z Galicji" Manuela Octavio 
Gomeza (koprodukcja kubańsko-hisz- 
pańska), hiszpański obraz Juana Anto- 
nio Bardema „Lorca, śmierć poety” i 
„Aktorka” Siegfrieda Kuhna (NRD). 

Z rozmów z dziennikarzami NRD i 
przedstawicielami tej kinematografii 
można było zorientować się, że produ- 
cent i mecenas filmu przywiązują do 
dzieła i jego udziału w festiwalu dużą 
wagę. Czy słusznie, czy nadzieje były 
uzasadnione? | tak, i nie. Film Kihna 
zdobył wprawdzie nagrodę — lecz nie z 
tych najbardziej prestiżowych — za naj- 
lepszą rolę kobiecą dla Corinny Har- 
fouch. „Aktorka” jest opowieścią o 
trudnej miłości w koszmarnych czasach 
obowiązywania ustaw norymberskich, 
łatwo zatem domyślić się i przebiegu 
akcji, i pointy. Aryjska aktorka i żydo- 
wski aktor pracują w prowincjonalnym 
teatrze. Kochają się, jest im dobrze. Sy- 
tuacja w Niemczech się zmienia, do 
władzy dochodzi NSDAP, kanclerzem 
Rzeszy zostaje Adoli Hitler. Naziści u- 
chwalają i wprowadzają w życie osta- 
wione ustawy norymberskie... Maria — 
bohaterka filmu — nie mogąc żyć bez 
Marka. postanawia zostać... Żydówką. 
Będzie to dla niej tragiczna „rola życia 
Cóż, temat wydaje się doszczętnie wy- 
czerpany, zgrany i chyba dlatego film 
nie wywarł oczekiwanego przez twór- 
ców wrażenia. 

Miesiąc po wybuchu wojny domowej 
w Hiszpanii zamordowany został Fede- 
rico Garcia Lorca. Stało się to niedale- 
ko andaluzyjskiej wsi, w której przy- 
szedł na świat. Bardem w niemal doku- 
mentalny sposób przedstawia upalne 
sierpniowe dni 1936 roku, ostatnie dni 
życia poety. Film jest zresztą pochodną 
pięcioodcinkowego serialu telewizyjne- 
go, co widać — realizacja dla telewizji 
zawsze różni się od dzieła zamierzone- 
go tylko dla kina. 

„Człowiek z Galicji" Manuela Octavio 
Gomeza przedstawia Kubę jako ziemię 
obiecaną. Dodajmy, że jawi się takową 
w oczach emigranta z biednej hiszpań- 
skiej Galicji na początku wieku. Roz- 
lewna opowieść o hiszpańskiej biedzie 
(osiemdziesiąt lat temu była to prawda), 
kubańskim dostatku, o przyjaźni bieda- 
ka i bogacza (obaj przepłynęli Ocean 
na tym samym statku, choć jeden z nich 
„na gapę”) obejmuje szmat czasu: po- 
czątek wieku, wojnę domową w Hiszpa- 
nii, rewolucję kubańską. Być może 
Hiszpanie i Kubańczycy, posługujący 
się przecież tym samym językiem, ma- 
jąc ścisłe związki kulturowe, przyjmują 
film Gomeza gorąco, na sali w Karlo- 
wych Warach przeszedł raczej bez 
echa. 

Pozostałe filmy przedstawiały czas 
teraźniejszy, różny (inna jest codzien- 


Nagroda „Krysztatowy Globus" 
— MIASTECZKO HIBISCUS (Fu-Zung Cen) reż. Xie Jin, ChRL 


Nagroda „Róża z Lidic" 


reżyser JIM O'BRIEN za „Krawcową” (The Dressmaker), Anglia 


Dwie nagrody główne: 


CHWASTY (Weeds) reż. John Hancock, USA; 
CIERŃ POD PAZNOKCIEM (Tuske a kóróm alat!), reż. Sandor Sóra, Węgry 


Za rolę 


kobiecą 
CORINNA HARFOUCH za rolę w filmie „Aktorka” (Die Schauspielerin), NRD 


Za rolę męską: 


LES SERDIUK za rolę w filmie .Słomiane dzwony” (Sołomiennyje kołokoła). ZSRR 


Nagroda Specjalna Jury: 
TROPICIEL (Veviseren), reż. Nils Gaup, Norwegia 
FIPRESCI 


Nagroda 
MONOLOG (Anantaram), reż. Adoor Gopalaknshnam, Indie 


ność w Kanadzie, inaczej wygląda na 
przykład w Bulgarii) ale współczesny. Z 
jednym wyjątkiem. którym był reprezen- 
tant naszej kinematografii, „Kingsajz” 
Juliusza Machulskiego, film jakby 
współczesny a jednak wybiegający o 
dzień wprzód lub o dzień spóźniony. 
Od razu trzeba dodać, że „Kingsajz” nie 
bardzo się podobał, co było pewnym 
zaskoczeniem gdyż Machulski ma w 
Czechosłowacji mocną pozycję jako 
autor jednego z największych przebo- 
jów wszystkich filmowych sezonów — 
„Seksmisji”. 

Z kontynentu północnoamerykań- 
skiego przysłano dwa interesujące fil- 
my — „Kowboje nie płaczą” i „Chwa- 

(owboje nie płaczą” to, wbrew 

tytułowej sugestii, obraz kanadyjski wy- 
reżyserowany przez kobietę, Anne 
Wheeler. Film jest melodramatyczną o- 
powieścią o życiu rodzinnym toczącym 
się między stajnią, torem rodeo, barem 
i nie kończącymi się szosami. Jest też 
opowieścią o miłości i przyjażni, o po- 
trzebie obecności człowieka obok czło. 
wieka. Schemat filmu skopiowany zo- 
stał z mniej lub bardziej znanych obra- 
zów amerykańskich i nie ma się czemu 
dziwić — jeśli czerpać z wzorów to niech 
to będą wzory najlepsze. 
John Hancock, nie znany dotąd twór- 
ca amerykański, przedstawił „Chwa- 
sty”, film intrygujący, wartki, świetnie 
zagrany, szczególnie przez odtwórcę 
roli głównej Nicka Nolte. Tytułowe 
chwasty to ludzie z tak zwanego margi- 
nesu społecznego, więżniowie jednego 
z najcięższych więzień amerykańskich 
w San Quentin. Lee Umstetter (Nick 
Nolte) odsiaduje wysoki wyrok za na- 
pad rabunkowy. Kilka razy próbuje po- 
pełnić samobójstwo nie widząc dla sie- 
bie żadnej nadziei. Odratowany, pogo- 
dzony z losem, przesiaduje w więzien 
nej bibliotece. Pod wpływem lektur za- 
czyna tworzyć, układa sztuki teatralne. 
Grupuje wokół siebie zainteresowa- 
nych współwięźniów, organizuje ama- 
torski teatr, wystawia swoje dramaty. 
Aktorami są więźniowie, widzami także 
są więźniowie, gęsto „poprzetykani” 
strażnikami. Bywają zaproszeni goście. 
Pewnego razu w pobliżu więziennej 
sceny znalazła się kobieta, dziennikar- 
ka. Życie bohatera zmienia się. Pominę 
szczegółowy opis fabuły „Chwastów”, 
jest ona dość baśniowa, naiwna, ale 
niesłychanie amerykańska. Baśń spo- 
teczna o nawróconym przez sztukę i mi- 
łość złoczyńcy kończy się jednak dość 
dramatycznie, w punkcie startu — w San 
Quentin. 

Współczesność na ekranie dominu- 
je. Bułgarzy pokazali dość pesymi- 
styczny obraz o perspektywach arty- 
stycznie uzdolnionej młodzieży „Dokąd 
teraz" Rangeła Wyłczanowa. Film po- 
dobny nieco do sławnego dwa lata 
temu przedstawienia teatralnego, które 


„Słomiane dzwony”, reż. Jurij lijenko (ZSRR) 


było dyplomem absolwentów war- 
szawskiej PWST — „Złe zachowanie”. Z 
tym, że film bułgarski jest — w porówna- 
niu ze spektaklem Andrzeja Strze- 
leckiego — przerafinowany i z nieco 
mętnym przesłaniem. 

Gospodarze pokazali „Postój” Vla- 
dymira Balco, dramat obyczajowy roz- 
grywający się wśród wykopalisk, a opi- 
sujący konflikt między archeologami 
spowodowany niefortunną obecnością 
kobiety. Szkielet odkopanego średnio- 
wiecznego wojownika jest niemym 
świadkiem rozwijania się uczuć, co spo- 
woduje zresztą śmierć jednego z kon- 
kurentów. Tak oto szacowna starożyt- 
ność przemieszana została z gwałtow- 
ną współczesnością — dodajmy — w 
sposób dość pretensjonalny. 

Jeszcze na trzy filmy zwrócę uwagę — 
a to z powodu pewnej ich wspólnoty 
tematycznej, wręcz doskonałej niepo- 


radności i niezauważalnej głębi myśli 
Są to „Mikroskop" Rudolla Thome 
(RFN), austriacki obraz „Między przyja. 
ciółmi" Lukasa Stepanika i włoskie 
dzieło Giuseppe Bertolucciego — młod- 
szego brata słynnego Bernardo — „Ży- 
cie jest dziwne”. Wymienione tytuły łą- 
czy próba zdefiniowania stosunków 
między kobietą a mężczyzną we współ- 
czesnej dobie emancypacji, ruchów ko- 
biecych i zaniku dominacji płci zwanej 
silną. Trudno zgadnąć, w jaki sposób 
filmy owe dostąpiły zaszczylu wysiępo- 
wania w'festiwalowym konkursie, jakiś 
jednak powód być przecież musiał... / 
Pominątem zupełnie inne gałęzie gę- 
sto wyrastające z festiwalowego pnia: 
pokazy handlowe, prezentacje kina do- 
kumentalnego, konkurs zwany „opera 
prima” czyli filmów  debiutanckich, 
wreszcie pokazy w sekcji informacyjnej. 
A te, (to także prawie reguła) były naj- 


„Chwasty”, reż. John Hancock, USA 


ciekawsze, gospodarze zdołali bowiem 
sprowadzić „Czerwone łany" Zhang Yi- 
mou (triumfatora ostatniego festiwalu w 
Berlinie Zachodnim), „Hanussena” 
Szabó, „Eldorado” Saury, „Ostatniego 
cesarza” Bernardo Bertolucciego, „O- 
fiarę" Tarkowskiego, „Kronikę wypad- 
ków miłosnych" Wajdy, „Pluton” Sto- 
nea 

No i właśnie, podczas gdy o laury 
walczyli w większości twórcy drugoli- 
gowi, mistrzowie ekstraklasy światowej 
mogli obserwować ich wysiłki, ale i 
mogli służyć przykładem, poglądową 
pomocą. Gdyby owa pomoc, ów przy- 
kład zaowocowały. w przyszłości, to 
znaczyłoby, że karlowowarski festiwal 
odegrał ważną rolę, że corbusierowski 
„Sen cukiernika" inspiruje sny filmow- 


ców. 
KRZYSZTOF 
KREUTZINGER 


Corinna Harfouch, nagrodzona za kreację w „Aktorce” Siegfrieda Kiihna (NRD) 


| WKRÓŻ 


iem, że świta Wolanda 
wdrapie się tego wieczoru 
na dach Obserwatorium A- 
stronomicznego w Ogro- 
dzie Botanicznym, tuż koło Łazienek. 
Na plan „Mistrza i Małgorzaty” idę więc 
lekko podniecony: musi być magia, 
„musi być diabeł, inaczej przecież nie 
można. 

Środek lata, późne popołudnie, w O- 
grodzie Botanicznym pusto, między 
drzewami stoi jakaś postać, chyba cieć, 
Patrzy na krzątającą się ekipę. Słońce 
zsuwa się z nieba zahaczone gdzieś 
szpetny kieł Pałacu Kultury. Kręte schi 
dy, na dachu jeszcze cicho. Trwają 
przygotowania, wkrótce zjawią się akto- 
rzy. Będzie niewiele czasu, zachodzące 
słońce nie zechce długo patrzeć na dia- 
belskie harce. Rekwizytor czesze ko- 
smaty teb Behemota. 

Głośno już „na mieście" o szalonym 

4 Lr 3 pomyśle Macieja Wojtyszki, Robota ma 
5 | 5 się ku końcowi. Czterogodzinny serial 
telewizyjny według „Mistrza i Małgorza- 


Gustaw Holoubek, Anna Dymna i Władystaw Kowalski 


O serialu „Mistrz i Małgorzata” Macieja Wojtyszki 


ty” Michała Bułhakowa prawie gotowy. 
Ża późno więc na zdumienie, choć is- 
totnie karkołomny pomysł sfilmowania 
wszystkich wątków „Mistrza i Małgorza- 
ty” wymagał odwagi, nawet swego ro- 
dzaju artystycznej pychy. Mniej ryzyko- 
wał Wajda ekranizując kiedyś jedynie 
wątek Piłata, mniej ryzykował Petrović w 
swym filmie wątek Piłata pomijając. 
Luźne skecze Krzysztofa Jasińskiego, 
który w. przedstawieniu pt. „Pacjenci” 
połączył postacie Wolanda i Piłata, Mi- 
strza i Jeshui, Iwana i Mateusza — to tyl- 
ko bardzo dalekie wariacje na temat. 
Mocno ograniczyć musieli powieścio- 
wą materię autorzy najnowszych adap- 
tacji teatralnych — Andrzej Maria Mar- 
czewski i Maciej Englert. Wojtyszko 
miał więc — zdaje się — stosunkowo naj- 
więcej swobody, najwięcej miejsca. 
Powstaje zatem film według najbar- 
dziej zwariowanej, a jednocześnie jed- 
nej z najmądrzejszych powieści w lite- 
raturze światowej. Powieści mrocznej, 
faustowskiej, magicznej, a przy tym 


Anna Dymna i Włodzimierz Dębowski 


przecież przepełnionej żywiołową ra- 
dością, najgłębszym humanizmem, wy- 
rafinowanym przewrotnym humorem. 
Powieści o miłości i śmierci, Bogu i dia- 
ble będącej wielką pochwałą życia, 
wolności tworzenia, wolności w ogóle. 
To banały, wiem, pisać o „Mistrzu i Mat- 
gorzacie” niesłychanie trudno, może 
nie powinno się w ogóle, wszystko jest 
trywializowaniem, zaledwie pluskaniem 
się na powierzchni powieściowego 0- 
ceanu. Przez swe fabularne szaleństwo 
powieść Bułhakowa wydaje się wręcz 
idealnym materiałem dla kina — fanta- 
stycznego, magicznego, pełnego ta- 
jemnic i zaskakujących harców wyo- 
braźni. Przez swą myślową niepodle- 
głość, wielowątkowość i wielowarstwo- 
wość, po prostu — mądrość, jest wszak- 
że dla kina „Mistrz i Małgorzata” jed- 
nym z zadań najtrudniejszych. 


W długim płaszczu z wysokim, po- 
stawionym kołnierzem zjawia się Koro- 
wiow (Janusz Michałowski). Obok sku- 
lony, giętki, jakby nieustannie tańczący 
Behemot. Marek Pyś jest już trzecim 
aktorem w roli kota, poprzednich 
dwóch zmogły nagie choroby i kontuz- 
je. Pech? Diabelska para właśnie wraca 
z Domu Literata, który dziwnym zrzą- 
dzeniem losu spłonął był doszczętnie. 
Korowiow gorliwie pomagał strażakom, 
nic więc dziwnego, że została jedynie 
garść popiołu. Zjawia się też wreszcie 
na dachu Woland (Gustaw Holoubek). 


Słońce schodzi coraz niżej, połowa 
nieba nabiera czerwonej barwy. Scena 
tego wieczoru najważniejsza: Woland — 
Mateusz. Diabeł czeka na apostoła sie- 
dząc odwrócony dóh tyłem, z daleka 
nadchodzi Mateusz Lewita (Jerzy Gu- 
dejko). Holoubek nie odwraca się, 
mówi jakby do siebie: 


ciąg dalszy na str. 8 


TCE NADCIĄGNIE BURZA 


Jerzy Gudejko i Gustaw Holoubek 


Maria Ciunelis 


ciąg dalszy ze str. 7 


— Co cię sprowadza nieproszony 
gościu? 

— Przybyłem do ciebie, duchu zła i 
władco cieni — odpowiada Mateusz 
również nie patrząc na rozmówcę, prze- 
nosząc wzrok gdzieś ponad jego gło- 


wą. 

— Skoro przybyteś do mnie, to dla- 
czego mnie nie pozdrawiasz, poborco 
podatków? 

— Ponieważ wcale nie życzę ci do- 
brze i nie chcę, żeby ci się wiodło — 
Gudejko gra skrywaną odrazę, pogar- 
dę, ale i lekkie rozbawienie. 

— Będziesz jednak musiał się z tym 
pogodzić. Załedwieś się zjawił, a już 
palnąłeś głupstwo. Bądź tak uprzejmy i 
zechciej przemyśleć następujący pro- 
blem. Na co by się zdało twoje dobro, 
gdyby nie istniało zło i jak by wyglądała 


ziemia, gdyby zniknęły z niej cienie. Oto 
cień mojej szpady... — Woland wstaje, 
odwraca Się, powoli podchodzi do Ma- 
teusza, Mateusz przenosi na niego 
wzrok, patrzy jakby nie chciał zapamię- 
tać żadnego słowa; w oczach Wolanda 
iskra irytacji. — Ale są również cienie 
drzew i cienie istot żywych. A może 
chcesz złupić całą kulę ziemską, usu- 
wając z jej powierzchni wszystkie drze- 
wa i wszystko, co żyje, ponieważ masz 
taką fantazję, żeby się napawać nie- 
zmąconą światłością? Jesteś głupi. 
Pogarda jest więc obustronna, u Ho- 
loubka jest to pogarda cynicznego 
mędrca, u Gudejki pogarda silnego 
wiarą neofity. Scenę powtarzają kilka- 
krotnie, Wojtyszko chce mieć zbliżenia 
ich obu podczas całego dialogu i plan 
ogólny z perspektywą miasta. Operator 
Dariusz Kuc pogania wszystkich, tącz- 
nie z reżyserem, to naprawdę ostatnie 
chwile, piękny zachód słońca potrwa 


O serialu Macieja Wojtyszki 


jeszcze minutę, może półtorej. Jerzy 
Gudejko, aktor o niezwykłej, uducho- 
wionej twarzy wygląda w krwawej, sło- 
necznej aureoli niesamowicie, chyba 
pięknie. Holoubek — pochylony, już pra- 
wie starzec, jego Woland z rzadka spo- 
gląda na kogokolwiek, jakby wciąż był 
sam. To ktoś, kto WIE i nie ma już żad- 
nych złudzeń. Misja Mateusza jest 
smutna. Prosi przysłany przez Jeshuę 
Ha-Nocri, by Woland zabrał do siebie 
Mistrza i tę, która go kochała, Małgorza- 
tę, by obdarzył ich spokojem. Bo nie 
zasłużyli na światłość: zasłużyli na spo- 
kój. 

Renata Pajchel dopomina się o chwl- 
lę dla siebie, by zrobić zdjęcia. Niemal 
za rękaw ciągnie aktorów z powrotem 
na pian. Scena Woland — Asasello (Ma- 
riusz Benoit) kręcona jest już prawie 
catkowicie przy sztucznym Świetle. Mia- 
sto pogrąża się w mroku, Woland pa- 
trzy na nie ze smutkiem, Asasello z nie- 
chęcią. 


— Wolę Wenecję — wykrzywia swą 
półdemoniczną. półgroteskową, moc- 
no ucharakteryzowaną twarz. 

1 jeszcze, na tle mroku, monolog Wo- 
landa. Holoubek jest chyba zmęczony, 
myli się kilkakrotnie. Wreszcie udaje się 
i właśnie to ujęcie jakimś cudem jest 
najlepsze. Korowiow, Asasello i Behe- 
mot stoją pochyleni w oczekiwaniu na 
rozkazy Wolanda. On znów jakby mówił 
do. siebie: 

— Nie jesteście mi już potrzebni, mo- 
żecie odpocząć. Wkrótce nadciągnie 
burza i wyruszymy w drogę. 

Koniec zdjęć, nad miastem noc. 
Znów kręte schody, obskurna winda, 
wychodzę na niewielki dziedziniec. 
Wśród drzew, tylko teraz trochę dalej, 
ciągle stoi ta sama nieruchoma postać. 
Nie patrzy w moją stronę. 


MACIEJ PAWLICKI 
Zdjęcia RENATA PAJCHEL 


Anna Dymna 
Na pierwszym planie: Jerzy Winnicki 


WIDEO 


A Chorus 
Line 


A CHORUS LINE. Reż. Richard Attenbo- 
rough. Wykonawcy: Michael Douglas 
(Zach), Alyson Reed (Cassie), Terrence 
Mann (Larry), Michael Blewins (Mark Tabo- 
ni), Yamil Borges (Diana Morales) i inni. 
USA, 1985 

Musical, kolor, 118 min. Dla wszystkich. 


Na początku lat osiemdziesią- 
tych kinowy musical znalazł się na 
rozdrożu. Wygasła krótkotrwała 
moda filmów disco („Gorączka so- 
botniej nocy”), w ich miejsce poja- 
wiły się utwory, w których wąjtła fa- 
buła łączyła dość luźne sekwencje 
przypominające wiązankę wideo- 
klipów. Twórcy szczodrą ręką ko- 
rzystali z możliwości współczesnej 
techniki, prześcigali się w wizua- 
Inych atrakcjach i efektach. Z dru- 
giej strony wciąż powstawały utwo- 
ry przestrzegające reguł i kanonów 
gatunku, solidne, wystawne i cięż- 
kie. Ani jedne, ani drugie nie przy- 
nosiły oczekiwanych sukcesów i 
wpływów. 

Nic więc dziwnego, że nastąpiły 
próby połączenia obu formuł. Jed- 
ną z nich podjął Richard Attenbo- 
rough, zwracając uwagę na sce- 
niczny przebój Broadwayu drugiej 
połowy lat siedemdziesiątych — „A 
Chorus Line”, musical Jamesa Kir- 
kwooda i Nicholasa Dante z muzy- 
ką Marvina Hamilischa. Ekranizacja 
ta była przedsięwzięciem karko- 
łomnym. 

„A Chorus Line" jest utworem 
organicznie związanym ze sceną. 
Rzecz całkowicie rozgrywa się w 
teatrze i dotyczy wyboru grupy tan- 
cerzy do nowego spektaklu. Ta 
rama stanowi pretekst do prezen- 
tacji kolejnych, dość autonomicz- 
nych numerów tanecznych. Atten- 
borough zachował podobną kon- 
cepcję. Kamera niemal nie opu- 
szcza wnętrza teatru, rzadko nawet 
zagląda za kulisy, całą uwagę kon- 
centrując na scenie i widowni, skąd 


Siła 
magnum 


MAGNUM FORCE. Reżyseria: Ted Post. 
Wykonawcy: Clint Eastwood (Harry Calla- 
han), Hal Holbrock (porucznik Briggs), Fel- 
ton Perry (Eary Smith), Mitchell Ryan 
(McCoy), David Soul (Ben Davis) I inni. 
USA, 1973. 

Thriller, kołor, 124 min. Dia dorosłych. 


W finale „Brudnego Harry'ego" Harry 
Callahan odrzuca swą odznakę policyj- 
ną, lecz wiemy, że Clint Eastwood nie 
zaakceptował takiego zakończenia. Po- 
wrót do postaci policjanta z San Fran- 
cisco, samotnie stawiającego czoło zbi- 
rom, wobec których prawo jest bezsil- 
ne, był więc naturalną konsekwencją — 
nie tylko dlatego, że ekrany zaczęły się 
zaludniać podobnymi osobnikami. Re- 
żyserii „Siły magnum” podjął się Ted 
Post, który wprowadzał Eastwooda na 
rynek amerykański po sukcesie wło- 
skich westernów Sergia Leone. Scena- 
riusz przygotował John Milius, ten sam, 


obserwuje tancerzy władczy i nieco 
diaboliczny choreograf Zach (Mi- 
chael Douglas). Przed jego oczami 
przesuwają się tłumy kandydatów. 
Po wstępnej selekcji pozostaje 
szesnaście osób, potrzebne jest 
tylko osiem. Chcąc lepiej poznać 
grupę i dokonać ostatecznego wy- 
boru, Zach słucha ich opowieści o 
sobie wyrażonych tańcem i śpie- 
wem. W pewnym momencie na 
scenie pojawia się dawna gwiazda 
teatru i przyjaciółka choreografa 
(Alyson Reed), której nie powiodła 
się kariera w Hollywood i która 
pragnie wrócić na scenę. 

Jednak to, co sprawdziło się na 
Broadwayu, okazało się zgubne dla 
kina. Film zaczyna się ciekawie, dy. 
namicznie i ostro. Na scenie — 
zmieniające się grupy tancerzy, 


który wzbogacił poprzedni film o zna- 
mienną sentencję: „To jest magnum 
kaliber 45, najpotężniejszy rewolwer na 
świecie, który rozwali ci głowę na ka- 
wałki. Zatem musisz sobie odpowie- 
dzieć na pytanie: czy jesteś szczęśli- 
wy?”. To zdanie stanowi zresztą motto 
„Śiły magnum” 

Milius. Post i Eastwood postanowili 
zacząć na nowo. Raz jeszcze poznaje- 
my Callahana — specjalistę od spraw 
nierozwiązywalnych, świetnego strzelca 
i bystrego detektywa — w działaniu. Dla 
zatarcia wrażenia, że mógłby być rasi- 
stą, dano mu do współpracy czarnego 
partnera i związano ze skośnooką ko- 
chanką. Ale zasadniczo „Siła magnum” 
różni się od „Brudnego Harry'ego" tym, 
że Callahan występuje nie przeciwko 
kolejnemu maniakowi z karabinem, lecz 
przeciwko „rywalowi”, który — jak on — 
wkracza do akcji tam, gdzie prawo oka- 
zuje się bezsilne. Ich metody są takie 
same, ale inspektor sięga po broń tylko 
w ostateczności, a jego rywal stara się 
wyprzedzić sprawiedliwość. Callanan w 
głębi ducha sprzyja mordercy zbrod- 
niarzy, poczuwa się jednak do obowiąz- 
ku obrony etyki swego zawodu 
Wszystko wskazuje, że korzystający 
dotąd z bezkamości gangsterzy giną z 
ręki policjanta. Kiedy więc inspektor 
zbierze dowody na działanie w szere- 
gach kalifornijskich stróżów prawa 
swoistego „szwadronu śmierci”, oso- 


którzy w ciągu krótkiej chwili mu- 
szą zaprezentować swe umiejęt- 
ności. Wskazani szczęśliwcy zo- 
stają, reszta odchodzi. Wbiega na- 
stępna grupa młodych ludzi o twa- 
rzach pełnych nadziei. 

Ekspozycja trwa krótko i dalej 
jest już gorzej, Solówki prezento- 
wane przez kolejnych kandydatów 
przekształcają się w rodzaj psy- 
chodramy, co odbiera filmowi lek- 
kość, zabija wdzięk, przekreśla dy- 
namikę. Taneczne popisy, choć na 
wysokim poziomie, stają się coraz 
bardziej monotonne i nużące. Nie 
dają szansy, by kogoś polubić, 
przywiązać się do któregokolwiek z 
wykonawców. Zachwytu dla techni- 
ki tancerzy, podziwu dla gracji ciała 
i piękna układów wystarcza na 
krótko — nawet przy najlepszych 


biście przeprowadzi czystkę. Z bólem 
serca zacznie eliminować najlepszych z 
najlepszych. 

Wymuszona przez kasowy sukces 
lub interes producenta kontynuacja 
głośnego filmu rzadko kiedy osiąga po- 
ziom pierwowzoru. „Siła magnum” nie 
jest wyjątkiem od reguły. Sprawnemu 


Recenzje 


chęciach. Odczuwa się brak choć- 
by szczątkowej akcji, która byłaby 
kontrapunktem dla tanecznych po- 
pisów. Wątek Zacha i byłej gwiazdy 
jest zbyt blady i enigmatyczny. 

Emocje ożywają dopiero w mo- 
mencie, kiedy Zach wskazuje tych, 
którzy otrzymali rolę w spektaklu. 
To chyba jedyna prawdziwie filmo- 
wa scena. Następuje jeszcze osza- 
łamiający rozmachem i wystaw- 
nością finał w stylu dawnego Holly 
wood. Koniec witamy z ulgą. 

Richard Attenborough, który rea- 
lizację „A Chorus Line" podjął tuż 
po wielkim sukcesie „Gandhiego”, 
tym razem zabrnął w ślepą uliczkę. 
Stworzył film nudny i — co może 
zabrzmieć paradoksalnie — statycz- 
ny. A wobec musicalu zarzuty to 
najcięższe. (man) 


rzemieślnikowi, jakim jest Ted Post, za- 
brakło umiejętności budowania napię- 
cia i lempa akcji, co potrafił Don Siegel. 
Nie powiodły się próby uczłowieczenia 
Callahana, choć mniej w tym winy reży- 
sera, a więcej Clinta Eastwooda, który 
bronił utrwalonego już wizerunku swe- 
go bohatera. (kjz) 


Recenzje 
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o policjantach 


BEZ LITOŚCI 
NO MERCY. Reżyseria: Richard Pearce. Wykonawcy: Richard Gere, Kim Basinger, Jeroen 


Krabbe, George Dzundza i inni. USA, 1986 


policjantów mają  niezawo- 
dnych. Twardych facetów, sa- 
motnych w walce ze złem, wiemych w 
męskiej przyjaźni. Takich, dla których 
warto pójść do kina. 

Kiedy więc pojawił się na naszych 
ekranach film „Bez litości” — opowieść 
o dwóch gliniarzach z Chicago, zapląta- 
nych w zabójstwo, z których jeden przy- 
padkowo ginie — domyśliliśmy się 
szybko, z jakiego typu obrazem mamy 
do czynienia. Tego rodzaju stereotypo- 
wych scenariuszy było już sporo, także 
na naszych ekranach. Dwóch kumpli, 
tropiących wspólnie porywaczy, mafię, 
czy handlarzy narkotyków, rzuconych w 
labirynt przestępczego świata Chicago 
(„Jak to się robi w Chicago”) czy Los 
Angeles („Żyć i umrzeć w Los Ange- 
les"), każdego dnia staje na krawędzi 
ryzyka. Któryś, na ogół słabszy, przy- 
płaca pracę życiem i wtedy przyjaciel 
postanawia go pomścić. Podobnie 
dzieje się i tutaj. 


Konsul 


rzez ostatnie lata Amerykanie 
przyzwyczaili nas do tego, że 


Joe i Eddie są nieroziączni, aż do 
dnia, w którym postanawiają „zastąpić” 
aresztowanego opryszka wynajętego — 
jak się okazuje — do „mokrej roboty”. 
Bogaty złeceniodawca z Nowego Or- 
leanu, Paul Deveneux, pojawiający się 
w towarzystwie pięknej a tajemniczej 
dziewczyny, przystępuje do transakcji 
zbyt późno. Przeciwnik uśmierca go w 
płomieniach ostrzelanego samochodu. 
Joego pozbawia życia nożem. A Ed- 
die... budzi się na szpitalnym tóżku z — 
to już wiemy — postanowieniem zem- 
sty. 

W tym miejscu reżyser, Richard 
Pearce, raczej specjalista od filmów ar- 
tystycznych czy problemowych, niż kry- 
minałów — zbliża się do utartych ście- 
żek kina sensacyjnego. Postanawia 
wciągnąć widzów w magiczną dżunglę 
dziwnej, jakby wymyślonej dzielnicy 
nowoorleańskiej. Nie tyle miasto jest tu 
ważne, co jego fantastyczna wizja. W 
slumsach rodzi się przemoc, zastępują- 
prawo, złowrogi półmrok osłania 
świat przestępstw i gwałtów. W tej wy- 


z koszmarnych 


Snów 


WIZA USA 


VISA USA. Reżyseria: Lisandro Duque Naranjo. 


Armando Gutierrez, Marcela 


Wykonawcy: 
Agudeto, Goliver de Currea Lugo, Vicky Hernandez i inni. Kolumbia — Kuba, 1986 


lęgarni wszelkiego zła Eddie szuka 
owej tajemniczej dziewczyny Michel, 
która w Chicago była świadkiem zbrod- 
ni. Ona sama, tańcząca w dusznej, ob- 
skurnej knajpie, schwytana w obręcz 
kajdanek, okazuje się głównym powo- 
dem zatargu między potentatem Deve- 
neux, a jego wspólnikiem w przemytni- 
czej działalności, zazdrosnym Losado, 
którego jest „całkowitą własnością”. 
Dziewczyna jest więc szamoczącym się 
piakiem, przynależy do świata zła, a 
jednocześnie za każdą cenę chce z nie- 
go uciec. A przecież ucieczki bezbron- 
nej papużki (tatuaż papugi ma na barku) 
zawsze kończą się sprowadzeniem do 
klatki. Więc Losado i jego ludzie ruszają 
w pościg, Eddie i dziewczyna ucieka- 
ią. 

Tu znów następuje zwrot w akcji. W 
jakimś momencie kino rozrywkowe wy- 
czerpuje wszystkie możliwości, jakie 
stworzyła dramatyczna sytuacja. Stąd 
też reżyser sięga do melodramatu; łą- 
czy wątek bezwzględnej walki z sek- 
wencjami lirycznymi. Następuje rozta- 
dowanie napięcia. Świt zastaje Eddiego 
i Michel przycupniętych w wąskim czół- 
nie, spychanym nurtem rzeki w stronę 
bagiennych rozłewisk. Pejzaż spowity 
poranną mgłą jednoczy policjanta i o- 
fiarę, wspólnie przedzierających się w 
nieznanym kierunku. Silniejszy okazuje 
się słabszym — Michel uczy Eddiego, 
jak można pożywić się rakami, „Twar- 
dziel” zdobywa się na odruch czułości 
— Eddie głaszcze zmęczoną, wyczerpa- 
ną dziewczynę po mokrych włosach. 
Tu, do prymitywnej krainy dawnych ple- 
mion Cajunów, nie ma przystępu prze- 
rażająca brutalność współczesnej cywi- 
lizacji. Jednak wkrótce — wypłoszeni 
przez ludzi Losada z kryjówki w drew- 


lizowany przy udziale kine- 
matografii kubańskiej) nie 
ma tak szeroko zakreślonego ob- 
szaru artystyczno-socjologicznych 
poszukiwań, do jakich zdążyło nas 
przyzwyczaić kino Ameryki Łaciń- 
skiej. Utwór Lisandro Duque -Na- 
ranjo ze swą problematyką emigra- 
cji zarobkowej bliższy jest raczej o- 
byczajowemu kinu jugostowiań- 
skiemu, zresztą film o podobnie 
uniwersalnym przesłaniu mógłby 
właściwie powstać wszędzie tam, 
gdzie sny o dostatnim życiu w bo- 
gatych krajach stanowią remedium 
na trudności codziennego bytowa- 
nia. Niekoniecznie więc w Ameryce 
Południowej 
Owo _ uniwersalne 


ierwszy na naszych ekra- 
P nach film kolumbijski (zrea- 


przesłanie 


Marcela Agudelo, Armando Gutierrez 


nianych barakach — bohaterowie wra- 
cają do swych ról. Gliniarz próbuje od- 
dać dziewczynę w ręce miejscowej po- 
licji. 

Właściwie wszystko to już było, ko- 
lejne sceny kojarzą się z fragmentami 
innych filmów, a jednak reżyser potrafi 
sprawić, że o tych podobieństwach za- 
pominamy. Opowieść nie nuży, co krok 
zaskakuje nową przygodą. 


„Wizy USA” jest w gruncie rzeczy 
pozytywnym zaskoczeniem, tym 
bardziej, że już sam tytuł budzi nie 
najlepsze skojarzenia, sugerując 
raczej utwór o uproszczonym poli- 
tycznym przesłaniu. Ale to nie jest 
film polityczny, raczej melodramat, 
w którym tytułowa wiza jest tylko o 
tyle ważna, że powoduje uczucio- 
we komplikacje między parą mto- 
dych bohaterów. Chtopak, dzielący 
swój czas między pracę na oj- 
cowskiej kurzej farmie i występy 
reklamowe w małomiasteczkowym 
sklepie, chce się za wszelką cenę 
wyrwać do Stanów Zjednoczo- 
nych, gdzie od jakiegoś już czasu 
przebywa jego starszy brat. Wiza 
USA jest zresztą marzeniem jesz- 
cze wielu innych chłopców z mia- 
steczka, którym śni się lepsze ży- 
cie. Wyprawa do Stanów Zjedno- 
czonych jest jednak bardzo ko- 
sztowna i tylko nielicznych na to 
stać. 


Bohater, znając język angielski, 
dorabia udzielaniem korepetycji 
córkom bogatego przedsiębiorcy i 
do jednej z nich zapała wkrótce go- 
rącym uczuciem, zresztą odwza- 
jemnionym. Ale różnica pozycji 
społecznej chłopaka i dziewczyny, 
sprzeciw rodziców tej ostatniej nie 
będą sprzyjały spełnieniu. Wyma- 
rzona wiza USA zacznie w tej sy- 
tuacji pełnić zgoła inną rolę. 
Wspólny wyjazd za granicę to jed- 
nocześnie szansa uwolnienia się 
od trudności spiętrzonych tym 
związkiem uczuciowym. Cóż jed- 
nak z tego, skoro chłopak wyśnio- 
nej wizy nie otrzyma. 


Konsul broniący dostępu do zie- 
mi obiecanej, występujący nawet w 
koszmarhych snach chłopaka, 
mimo woli sktoni bohatera do pod- 


„Boz litości" jest kolejnym filmem o 
wartkiej akcji, mającym wszystkie walo- 
ry kina rozrywkowego. Oto niektóre z 
nich: popularna obsada — Richard Gere 
i Kim Basinger; kontrast między brud- 
nym, nocnym światkiem Nowego Or- 
Jeanu, a nieskażonymi krajobrazami ba- 
gien Luizjany; wreszcie lekko zazna- 
czony wątek miłosny, rozbudowany do- 
piero w finale. Nie ma tu zapewne ory- 


jęcia działań nielegalnych. Chociaż 
wyjazd do Stanów Zjednoczonych 
nie nastąpi, przed uczuciem mło- 
dych pojawi się nowa perspekty- 
wa. 


Osnucie perypetii miłosnych wo- 
kół kłopotów z uzyskaniem wizy 
wydaje mi się pomysłem dość in- 
teresującym i nieoczekiwanym. Po- 
mysł ten jednak bardzo wiele stra- 
cił w realizacji. Pomijając już nie- 
zbyt dojrzałe aktorstwo, „Wizę 
USA" gubi zbytnia dosłowność, o- 
powiadanie wszystkiego do końca, 
objaśnianie akcji nawet za pomocą 
słów piosenek prezentowanych w 
filmie. Zastanawiam się, skąd taki 
właśnie sposób opowiadania, 
właściwszy raczej w utworach 
przeznaczonych dla dzieci niż dla 
dorosłych. Czyżby owa dosłow- 
ność była warunkiem porozumie- 
nia reżysera z własną publicznoś- 
cią, złożoną w dużym procencie z 
analfabetów czy półanalfabetów? 
Czy też uznać ją za szkolny błąd 
niezbyt doświadczonego twórcy, 
obawiającego się pozostawić w fil- 
mie sceny niedopowiedziane, da- 
jące choć trochę do myślenia? 


O Lisandrze Duque Naranjo wia- 
domo, że wcześniej zajmował się 
krytyką filmową i wykładał filmo- 
znawstwo na uniwersytetach ko- 
lumbijskich. Byt scenarzystą, reży- 
serem, a także montażystą kilku fil- 
mów krótkich i średniometrażo- 
wych, a „Wiza USA” jest jego dru- 
gim filmem pełnometrażowym na- 
grodzonym, podobnie zresztą jak 
jego pierwszy film. na Międzynaro- 
dowym Festiwalu Filmowym w 
Cartagenie. A więc, w grę wchodzi 
raczej pierwsza z możliwości. Prze- 
mawia za nią również fakt, że w 
końcowych fragmentach „Wiza 


Richard Gere 


ginalności, są zgrabnie połączone cyta- 
ty i powtórzenia. Ale aspiracją Richarda 
Pearce'a nie było, jak przypuszczam, 
stworzenie dzieła dla koneserów, lecz 
raczej zapewnienie relaksu i zabawy 
sobotnio-niedzielnym kinomanom. Cel 
został osiągnięty. 


ANNA 
PIETRZAK 


USA" nabiera rumieńców. Myślę o 
scenach na lotnisku, o dość zaska- 
kującym finale, gdzie reżyser ujaw- 
nia swój niewątpliwy talent. Trzeba 
powiedzieć, że nawet rezygnacja z 
niektórych scen, niemal irytujących 
w swej jednoznacznej wymowie, 
wyszłaby tylko temu filmowi na do- 
bre. 


Choć „Wiza USA” nie nawiązuje 
wyrażnie do głównych prądów w 
kinie Ameryki Łacińskiej, nie ma 
jednak wątpliwości, gdzie ten film 
powstał. Spoza historii miłosnej 
wyzierają lokalne uwarunkowania: 
egzotyczne scenki rodzajowe, rea- 
listyczny obraz tła, miejscowych 
bolączek w postaci biurokracji czy 
chorej struktury społecznej — to 
rzetelne walory utworu, który prag- 
nie wyjść poza ramy tuzinkowego 
melodramatu. Inna sprawa, że nie- 
które fragmenty socjologicznego 
obrazu ujawniają się jakby poza 
świadomością twórcy filmu. Intere- 
sujący jest przy tym fakt, że zupeł- 
nie nie widać w „Wizie USA” 
współudziału kinematografii kubań- 
skiej. Myślę oczywiście o tym, co 
oglądamy na ekranie a nie o oso- 
bach, które uczestniczyły w realiza- 
cji filmu. Czyżby zatem kubańskim 
współtwórcom „Wizy USA” wystar- 
czała świadomość, że oto powstał 
film o trudnej młodości w Ameryce 
Łacińskiej? Bez wyraźnie ukierun- 
kowanego krytycznego ostrza? Je- 
Śli tak było w istocie, to trzeba od- 
notować — chyba — ważną zmianę 
w polityce kulturalnej tego kraju. 


CEZARY 
PRASEK 


Film krótki i okolice 


DZIEN 
ZA DNIEM- 


'nowu z głośników brzmią pieśni masowe, na ekranie ożywają frag- 

menty kronik z czasów Entuzjazmu i Wielkiego Optymizmu. Z tymi 

obrazkami jest tak, że można je montować na wiele sposobów, wypeł- 

niać nimi życiorysy i swoje, i cudze, i całego kraju. Z pieśniami ina- 
czej; ich asortyment bardzo się zmniejszył, wraz z autorami wywędrowały za 
granicę prawa autorskie. Zagrzani do walki i pracy pozostali w kraju, ci co ich 
zagrzewali — umknęli daleko. Potem wszystko stygło, znowu się zagrzewało, ale 
za każdym razem już jakby trochę mniej. 


„Polskie jutro budujemy dziś”, zgoda, to jedno z najwspanialszych hase, 
potwierdzone doświadczeniem, wszak polskie dziś zostało zbudowane wczo- 
raj. Dlatego tak często kino fabularne i dokumentalne odwołuje się do niedale- 
kiej, ale jak bardzo ważnej i znamiennej przeszłości, jeśli nie do jej mechaniz- 
mów, to chociażby do jej klimatów. 


Irena Kamieńska zrealizowała w WFD film dokumentalny „Dzień za dniem". 
Jego bohaterami są dwie już prawie stare kobiety, siosiry-bliźniaczki. Jeszcze 
w wieku produkcyjnym, ale już u jego schyłku — trzydzieści sześć lat pracy, tej 
samej, takiej samej, przy cegłach. Los je jakby wpisał od razu do księgi ubogich 
— wieloosobowa rodzina, ojciec w niewoli u Amerykanów — o ile się nie prze- 
słyszałem — ale lo możliwe, rzecz dzieje się na Śląsku. Matka zmarła, kiedy 
miały po dziesięć lat. Trzeba było wcześnie brać się do roboty. 


Wtedy, wtedy właśnie uśmiechały się młode dziewczyny z plakatów, dziew- 
częce brygady z radością i pieśnią wznosiły mury domów, jak były wesote przy 
tym zajęciu pokazywano w kinie, w bieżących kronikach. Budujemy nowy dom, 
jeszcze jeden nowy dom. Morale narodu, morale młodzieży, zapał i chęci miały 
podnosić wesołe marsze i pochody z portretami Stalina. Dobre oczy z portre- 
tów błogosławiły lud, obiecywały świetlaną przyszłość, ale te dobre oczy świd- 
rowały także na wskroś cały organizm ludu, jakby chciały sprawdzić poziom 
entuzjazmu i lojalności w jego krwi. 


„— Jak on się nazywał, Bierut?" Dużo przecież pamięta opatulona chustką 
głowa już prawie starej kobiety. „A potem był Gomułka". 


Polem nowe etapy, zmieniała się forma haseł, choć nadal byty przesycone 
treścią pracy — „Polak potrafi więcej”, „Dobra robota wolna sobota”. 


1 one pracowaty, tak jak potrafiły, bo inaczej nie mogły, żeby wystarczyło na 
życie. „Nie kupiłam nic, nie mam nic”. Wieczorem tylko jakiś film dla dzieci i 
spać, bo o świcie znowu rejsy wielkimi ciężarówkami „Transbudu Katowice" i 
wyładunek i załadunek i tak mija dzień za dniem. Kiedyś miała być wycieczka 
do Warszawy, ale włedy właśnie zepsuł się autobus i tak spędziły swoje życie 
byłe dziewczyny z epoki emancypacji — dziś opatulone w chustki i futajki dam- 
skie postacie, baboroboty. 


To wciąż powracające pytanie o jakość pracy i o sens pracy bierze się nie 
skądinąd, ale stąd, że gdzieś ktoś, nie wiadomo dlaczego i po co podejmował 
jakieś decyzje, ekonomiczne i polityczne, które wypracowane dobra zamieniały 
w jakiś niebyt, jakiś deficyt materialny i moralny. 


„Dzień za dniem” jest kontynuacją bardzo ważnego w twórczości Ireny 
Kamieńskiej wątku zapoczątkowanego w 1968 roku „Wyspą kobiet". W 1980 
roku był stynny film „Robotnice”. Ale „Dzień za dniem" jest inny niż „Robotni- 
ce”. Tamten film — surowy, bardzo jednolity w dokumentalnej materii miał cha- 
rakter przede wszystkim interwencyjny. Ten, choć nie mniej gorzki, nie mniej 
wzruszający Skłania przede wszystkim do refleksji. U schyłku wieku produkcyj- 
nego, po tylu dniach i latach, po takich doświadczeniach już nie są ważne takie 
Sprawy jak pomieszczenia socjalne, rękawice bhp, fartuchy, dojazd do pracy. 
To wszystko było, minęto, odeszło — z portretami, hasłami i błędami kolejnych 
ekip. 


Vittorio Storaro 


Fot. Premiere 


Bernardo, Francis, 


Warren i.. 


.„Mittorio Storaro. Zaczynał jako samouk. Dzisiaj należy do najwybitniejszych operatorów 
światowego kina. Za zdjęcia do „Ostatniego cesarza” Bertolucciego zdobył już trzeciego 
w swej karierze Oscara. Poprzednie dostał za „Czas Apokalipsy" Coppoli I za „Czerwo- 
nych" (Reds) Warrena Beatty. Z włoskim mistrzem światła rozmawiat Aldo Piro z pisma 


„Epoca' 


© Jeszcze do niedawna ceniono opera- 
torów tylko nieco bardziej niż techników. 
Co się pana zdaniem zmieniło? 

— Zmieniło się kino. Dzięki widzom nie jest 
już sztuką prostacką, naiwną, w której obrazy 
stanowiły tylko ilustrację słów. Zmienili się 
także i operatorzy. Dawniej byli to tylko prak- 
tycy, wyspecjalizowani w swojej dziedzinie, 
ale pozbawieni jakichkolwiek zainteresowań 
kulturalnych. Dzisiaj dużo czytamy, jeżdzimy 
na festiwale, chodzimy do muzeów. Nabrali- 
śmy swoistego szacunku do tego, Co robi- 
my. 

© A co pan czytał ostatnio? 

oza obrazem” Federico Zeriego, 
książkę, którą połecit mi jeden z przyjaciół. 
Ale muszę się przyznać, że na moim stole od 
1969 roku leży powieść Williama Faulknera 
„Absalomie, Absalorie.." 

© lie razy pan ją przeczytał? 

— Ani razu. Zacząłem czytać właśnie w 
1969 roku. Po paru stronicach odłożyłem 
książkę i nie potrafilem jej skończyć. Chyba 
rację miał Hemingway, kiedy mówił, że nie 
należy się zmuszać do lektury książek, któ- 
rych się nie pokochało za pierwszym „po- 
dejściem” 

© Czy jest pan samoukiem? 

— Tak. | nie widzę żadnych powodów, aby 
się do tego nie przyznać. Liznąłem tylko nie- 
co techniki. Moje zainteresowania malars- 
twem, literaturą, muzyką przyszły później 

©_ Ale skoro operator w latach pięćdzie- 
siątych i sześćdziesiątych był nikim, to dla- 
czego wybrał pan sobie ten zawód? 

— Bo to było marzenie mojego ojca. Sam 
nie zostat operatorem, czego tak bardzo. 
pragną! (pracował jako technik obsługujący 
projekcje w Lux Film), przelał więc te ambicje 
na mnie. Tak więc jako czternastolatek rano 
chodziłem do zawodówki, a po południu my- 
łem podłogi w laboratorium fotograficznym. 
Potem zacząłem zajmować się także obróbką 
laboratoryjną klisz, ich wywoływaniem. Kiedy 
miałem 18 lat, stanąłem do konkursowego 
egzaminu w Centro Sperimentale. Nie przyję- 
to mnie, bo wymagano wówczas, aby kandy- 
daci mieli co najmniej 20 lat. 

© Uważa się pana za najlepiej opłaca- 
nego operatora na świecie. 

— Szczerze mówiąc, niezbyt w to wierzę. 
Wiem tylko, że teraz nie jestem już tak naiwny 
i nieśmiały, jak niegdyś, kiedy mi nędznie 
płacono, pod pretekstem, że chodzi o film 
„Szczególny”, „wyjątkowy”, a więc producent 
wiele ryzykuje. Potem taki „szczególny” film, 
jak „Ostatnie tango w Paryżu” przyniósł kro- 
ciowe zyski, a ja nie zobaczyłem z tego nawet 
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grosza. Teraz jestem bardziej przebiegły, żą- 
dam procentowego udziału we wpływach ka- 
sowych. A przede wszystkim stawiam waru- 
nek dobrania sobie własnej ekipy. Dawniej, 
kiedy producent nie wyrażał zgody, niektó. 
rym moim współpracownikom płaciłem z 
własnej kieszeni. 

© Kiedy poczuł pan, że nastąpił prze- 
łom w pańskiej karierze? 

— W 1971 roku, kiedy na ekrany wszedł 
„Kontformist Ludzie jakoś dziwnie na mnie 
patrzyli. Nic z tego nie rozumiałem, bo dla 
mnie takim przełomowym momentem był mój 
debiut (miałem wówczas 28 lat) — czarno-bia- 
ty film „Giovinezza, giovinezza” Franco Ro- 
ssiego. Dopiero od mojego czwartego filmu 
zaczęto mnie dostrzegać i cenić. 

© To wiaśnie dzięki „Kónformiście” 
znalazł pana Francis Ford Coppola? 

— Tak, ale nie od razu podpisaliśmy umo- 
wę. Ja nie chciałem porzucać Bertolucciego. 
a Coppola musiał już zaczynać zdjęcia do 
drugiej części „Ojca chrzestnego”. Nikt nie 
byłby lepszy od wielkiego Gordona Wilisa, 
autora zdjęć do pierwszego „Ojca chrzestne- 
go”. Zacząłem więc pracować z Coppolą do- 
piero w pięć lat później, przy „Czasie Apoka- 
tpsy' 

© Czy był pan zadowolony z pracy z A- 
merykanami? 

— Byłem wystraszony. Pamiętam, że pier- 
wszego dnia, kiedy Coppola opowiadał jak 
zamierza zrealizować bardzo skomplikowaną 
sekwencję nalotu helikopterów, szukałem 
wzrokiem wsparcia u mojego wiernego i wie- 
loletniego współpracownika Enrico Umetel- 
lego. Ale on był jeszcze bardziej wystraszo- 
ny. Jednak Coppola to człowiek o tak silnej 
osobowości, że zapomina się o własnych 
problemach. 

© Jest pan także niejako „przypisany” 
do Bertolucciego. Czy to też sympatia od 
pierwszego wejrzenia? 

— Ale skąd. Po pierwszym filmie, który z 
nim robiłem, powiedziałem sobie, że już ni- 
gdy nie powtórzę podobnego doświadcze- 
nia. Było to w czasie kręcenia „Przed rewolu- 
cią”, gdzie pełniłem funkcję asystenta opera- 
tora. Bernardo był tak despotyczny i nietole- 
rancyjny, że miałem tysiączne opory, kiedy 
zaproponował mi zdjęcia do „Strategii pają- 
ka”. Ale znajdował się wówczas w stanie za- 
wodowej niełaski, a to przecież nie wpływa 
na złagodzenie charakteru. Powoli, z filmu na 
film nasze wzajemne kontakty opierały się na 
coraz silniejszym zaułaniu. Sądzę, że w „Os- 
tatnim cesarzu” dał wszystko co najlepsze ze 
swego talentu. 


Fakty 


Sydney Penny jeszcze niedawno była Berna- 
dettą w filmie Jean Delannoya, a teraz ten 
sam reżyser zaproponował jej, aby zagrała 
Sissi, ostatnią cesarzową Austro-Węgier. To 
właśnie dzięki trzem filmom Ernsta Marischki 
0 Sissi została wylansowana przed laty Romy 
Schneider. Zaręczyny księżniczki, ej wesele, 
koleje życia już jako cesarzowej Marischka 
oblał sporą warstwą lukru. Delannoy zamie- 
rza postąpić inaczej. Zaczyna od końca, od 
zasztyletowania Elżbiety w Genewie w 1898 
roku, aby podkreślić falum ciążące na tej nie- 
zwykłej kobiecie, zaprzyjaźnionej z Ludwi- 
kiem Il Bawarskim. 


* 


David Puttnam, wstawiony jako producent 
„Rydwanów ognia” i „Misji”, opuścił już dy- 
rektorski fotel w wytwórni Columbia i powró- 
cit do Wielkiej Brytanii. Przywiózł ze sobą kil- 
ka projektów, które zamierza zrealizować z 
reżyserami, drogimi jego Sercu, a więc z Ro- 
landem Joffe i z Węgrem Istvanem Szabó, 
Szkotem Billem Forsythem oraz Jugosłowia- 
ninem Emirem Kusturicą. Kustuńca, przed 
paroma laty zdobywca Złotej Palmy za „Tatę 
w podróży służbowej”, skończył obecnie w 
Rzymie zdjęcia do swego nowego filmu „Cy- 
gański tabor" 


Hollywood 


Forest Whitaker I Sam Wright 


Przy saksofonie 
Forest Whitaker 


21 maja tego roku w Cannes widownia pa- 
łacu festiwalowego długo oklaskiwała film 
Clinta Eastwooda „Bird”. Eastwood gestem 
dłoni poprosił swego aktora Foresta Whita- 
kera, aby wstał. Oklaski zabrzmiały ze zdwo- 
joną mocą. Olbrzymi Murzyn wydawał się 
stremowany. Było to pierwsze spotkanie fil- 
mu z publicznością, 


ale nie na stałe 


Valeria Golino 


Kiedy w dwi 
odbierał swój c 
festiwalu, był c 
SzOny. 

Po lestiwalu 
poczynku w p 
prawdziwy mai 
harowi z „Le M 
nerwowe, co « 
rano do szósl 
na eskapadę « 

Najbardziej 
kim cieszą się 
Zjednoczonyci 
wyrobników. A 


Fot. Prerniere 


Kiedy w dwa dni później Forest Whitaker 
odbierał swój dyplom dla najlepszego aktora 
festiwalu, był odprężony, oczarowany, wzru- 
szony. 

Po festiwalu należało mu się kilka dni od- 
poczynku w paryskim hotelu. — Cannes to 
prawdziwy maraton — zwierzył się Henri Bó- 
harowi z „Le Monde". — Nieustanne napięcie 
nerwowe, co godzinę wywiad, od dziesiątej 
rano do szósiej wieczorem. I tylko pół dnia 
na eskapadę do Saint-Paul-de-Vence. 

Najbardziej zaskoczyło mnie uznanie, ja- 
kim cieszą się u was reżyserzy, W Stanach 
Zjednoczonych traktuje się ich jak zwyktych 
wyrobników. Ale tacy ludzie, jak Martin Scor- 


Valeria Golino zdobyła przed dwoma laty w 


sese czy Clint Eastwood mają nieco inną po- 
zycję. 

To dzięki Scorsese i jego „Kolorowi pie- 
niędzy” Forest Whitaker, liczący sobie dzisiaj 
26 lat, trafił na ekran. Zagrał w jednej, jedynej 
scenie, kiedy przy bilardowym stole. Paul 
Newman musi zmierzyć się z mistrzowskim 
Murzynem 

— Pierwsza próba odbyła się w Los Ange- 
les. Many 'ego (Scorsese) spotkałem dopiero 
na zdjęciach w Chicago. Powiedziano mi, że 
zgodziłby się mnie przyjąć, gdybym sam z 
własnej kieszeni opłacił koszta podróży. Zro- 
biłem to. Zapytano mnie oczywiście, czy po- 
trafię grać w bilard. Nie miałem pojęcia o tej 
grze, ale z wielką pewnością siebie udzieli- 
łem twierdzącej odpowiedzi. Trenowałem jak 
szalony i kiedy znalazłem się przed Martym, 
bytem gotów do gry. 

Podobnie postąpi, kiedy miat zagrać 
Charlie Parkera. Uczył się gry na saksofonie. 
Pomagał mu w tym Lennie Niehaus, muzyk 
związany z Easiwoodem i dawny saksofoni- 
sta. — Grałem — mówi Whitaker — kolejno na 
wszystkich instrumentach, na których grat 
Parker. Najtrudniejsze było właściwe ułoże- 
nie palców. Kiedy Dizzy Gillespie ujmuje sak- 
sołon, rzeczywiście na nim „gra”. Natomiast 
Bird ledwo poruszał palcami, jakby muskat 
instrument. 

Forest Whitaker grał w „Plutonie” Olivera 
Stone'a, w „Stakeout" Johna Badhama i 
„Dzień dobry, Wietnamie" Barry Levinsona, 
teraz czeka na amerykańską premierę „Bi 
da", bo w Stanach film wejdzie na ekrany 
dopiero jesienią. Czyta scenariusze. Nagrał 
także swoją pierwszą płytę bardzo rytmiczną i 
bluesową. w tonacji jazzu. Naprawdę nie gra 
na żadnym instrumencie, Śpiewa 


komediowego Pee Wee. Tytut 


ee Wee's 


Hanna 
i jej role 


Po śmierci Fassbindera — a była jego 
ulubioną aktorką — Hanna Schygulla wy- 
Stępowała w filmach Godarda, Scoli i 
Wajdy. W lecie 1987 roku na festiwalu w 
Moskwię poznała Garcię Marqueza. Po- 
tem spotkała go w Paryżu. i znakomit 
pisarz powiedział: „Mam coś dla pani! 
Było to „Szczęśliwe lato pani Forbes 
jedna z części nowelowego filmu, zatytu- 
łowanego „Trudne miłości” i realizowa- 
nego przez sześciu reżyserów południo- 
woamerykańskich. W noweli reżysero- 
wanej przez Meksykańczyka Jaime H. 
Hermosillo, Hanna będzie starą, władczą 
nauczycielką, którą uwodzi młody mistrz 
pływacki. Z Kuby aktorka przywiozła ko- 
lejny kontrakt na film „Chwalę się, aby 
marzyć Będzie reżyserować Kubań- 
czyk. Tomas Gutierrez Alea. Obecnie 
Hanna Schygulla występuje w Wiedniu w 
komedii Jean-Claude Carńóre'a „Po raz 
drugi”. 


Hanna Schygulia 


Fot La Nowa Obsenaieur ) 


Włoska aktorka będzie następnie partner- 


Wenecji Złotego Lwa. Uznano ją za najlepszą 
aktorkę. Wystąpiła wówczas w filmie Fran- 
cesco Masellego „Historia miłości”. Na tego- 
rocznym festiwalu w. Cannes zagrała w „Stra- 
chu i miłości” Margarethe von Trotty. Obec- 
nie Valeria wyjechała do USA, bo właśnie tam 
Otrzymała ciekawe propozycje filmowe. Wy- 
Stąpi więc w filmie nowego gwiazdora kina 


Big Top". Jest to opowieść o ekscentrycz- 
nym _tarmerze, rozmawiającym z. ptakami i 
przeżywającym wielką tragedię, bo jego oko- 
lice spustoszyło tornado. Wtedy właśnie 
przybywa tam cyrkowa trupa. Pee Wee po- 
stanawia udzielić gościny cyrkowcom. | za- 
kochuje się w pięknej trapezistce, którą gra 
Valeria Golino. 


ką Dustina Hoffmana i Toma Cruise. — Hoft- 
man — opowiada — ło ktoś w rodzaju księcia 
Myszkina z „ldioty” Dostojewskiego. A Crui. 
se lo jego chciwy bral, usiłujący pozbawić go 
spadku. Ja będę narzeczoną młodszego bra- 
ta, ale zarazem jedyną osobą zdolną zrozu- 
mieć i nawiązać rzeczywisty kontakt ze star- 
szym. Początkowo szukano aktorki amery- 


kańskiej, ale po zdjęciach próbnych z To- 
mem Cruise dokonano zmian w scenariuszu: 
Jego narzeczona to Europejka i właśnie ja nią 
będę. Nie zamierzam na stałe zostawać w 
Ameryce. Czekają bowiem już na mnie nowe 
propozycje we Włoszech. Francesco Maselli 
chce mnie obsadzić w filmie dedykowanym 
Jeanowi Cocteau, a Jerzy Skolimowski w 
„Wiosennych wodach" według Turgieniewa, 


Fot. Cinó Revve 


Korespondencja własna z Tbilisi 


ydawało się, że prace nad „Don Ki- 
chotem” nigdy się nie zakończą. 
Przed 30 miesiącami opublikowali- 
śmy pierwszy o nim reportaż z wy- 
twórni „Gruzja-Film"; reżyser Rezo Czcheidze 
był już wówczas daleko zaawansowany w pracy 
nad tym serialem, powstającym we współpro- 
dukcji gruzińsko-hiszpańskiej. Iberia wschodnia 
i zachodnia podały sobie ręce i powstało dzieło 
szalone. Dziś wprawdzie „Don Kichot” nie jest 
zupełnie gotów, ale można już obejrzeć znaczne 
jego partie w stanie nieomal ukończonym i po- 
kusić się o stormutowanie pierwszych opinii. 

Utwór Rezo Czcheidze ma formę telewizyjne- 
go serialu złożonego z 9 półtoragodzinnych fil- 
mów. Zawarto w nich nie tylko treść „Don Ki- 
chota”, ale i niektóre z „Nowel przykładnych”, 
tworząc antologię wątków cervantesowskich. 
Stylistyka filmu jest bardzo złożona. Mamy par- 
tie realistycznej adaptacji powieści w tradycyj- 
nych dekoracjach; są to przede wszystkim ko- 
lejne podróże Don Kichota i jego giermka San- 
cho Pansy i przygody podczas tych podróży 
przeżywane. Ujęte są one w swoisty nawias czy 
cudzysłów partii współczesnych, w których ak- 
torzy grający role Rycerza Smutnego Oblicza i 
Sancha pojawiają się we współczesnej scenerii 
Madrytu. Trzecią warstwę stylistyczną stanowi 
teatr w filmie: poszczególne epizody — zwłasz- 
cza zaczerpnięte z innych utworów Cervantesa 
— inscenizowane są w coraz to innej konwencji 
teatralnej, w ramach swoistego festiwalu cer- 
vantesowskiego. Są wreszcie sceny czysto 
symboliczne, niosące treści uogólnień filozo- 
ficznych utworu. 

Już ten opis struktury filmu ujawnia, że jest to 
dzieło niejednoznaczne, skomplikowane i elitar- 
ne, będące artystyczną polemiką z dotychcza- 
sowymi adaptacjami „Don Kichota”, a przede 


ya wszystkim znacznie szersze i głębsze w pró- 
bach interpretacji utworu. 

„Don Kichot” jest od wieków obiektem arty- 

3 stycznych i filozoficznych interpretacji. Tradycyj- 


nie widziano w nim okrutną kpinę z ideatów 
hiszpańskich i pesymistyczny, zniechęcający 


4 
obraz kraju szybko pogrążającego się w 
zmierzch swego Złotego Wieku. W tej interpre- 
J tacji zdrowy rozsądek i rozpaczliwa trywialność 


Sancha przeciwstawiane bywają — zwycięsko — 


obłędowi i złudzie, w których pogrążony jest 
umysł jego pana. Funkcjonowały też oczywiście 
interpretacje odwrotne, sławiące wzloty myśli i 
napięcie uczuciowe bliskie obiędowi, jako reak- 


Kachi Kawsadze, Rezo Czcheidze i Mamuka Kikaleiszwili 
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cje człowieka szlachetnego uwięzionego w 

przyziemnym, wulgarnym świecie materii. 

” Cervantes stworzył w „Don Kichocie” autono- 
miczny świat, który jest nie tyle odwzorowaniem 
realnego, co jego wielostronną interpretacją; 
świat ten egzystuje dzięki nieustannemu we- 
wnętrznemu napięciu przeciwieństw, takich jak 
„przeszłość" i „teraźniejszość”, „być” i „wyda- 
wać się”, między nieustanną oscylacją takich 
pojęć jak „obłęd” i „rozsądek”, „dramat” i „ko- 
media”, „rzeczywistość” i „fantazja”; tak twier- 
dził znamienity badacz „Don Kichota", Americo 
Castro. Cervantes nie narzuca Czytelnikowi go- 
towych wniosków; po prostu opowiada, a inter- 
pretacji dokonuje sam czytelnik, znajdując oka. 
zję do rozmyślań nad najbardziej podstawowy- 
mi zagadkami bytu, takimi jak granice poznania, 
obiektywność bądź subiektywność prawdy, 
sens istnienia człowieka na ziemi. Cervantes 
podobnie jak jego rówieśnik Szekspir, podej- 
muje ten sam temat wiecznej i nierozwiązałnej 
zagadki bytu i niebytu, świata w którym człowiek 
nie jest w stanie odróżnić prawdy od jej obrazu, 
który sam stworzył. 

Czy mierząc się z tak gigantycznym dziełem 
reżyser uzyskał rezultat porównywalny? Obej- 
rzałem tylko cztery z dziewięciu części serialu, 
ale na ich podstawie uważam, że tak. Z tym, że 
kompletnie nie potrafię sobie wyobrazić tego 
serialu na małym ekranie. Poczekajmy jednak 
na wersję ostateczną. 

Najważniejszym osiągnięciem adaptacji jest 
równowaga między warstwą realistyczną i sym- 
boliczną. Aktorzy z całą swobodą przechodzą z 


DLACZEGO 


WŁAŚNIE 

W GRUZJI 
POWSTAJĄ 

TAK DOBRE FILMY? 


Mówi reżyser 
REZO CZCHEIDZE 


Pierwszym warunkiem osiągnięcia przez jakąkol- 
wiek kinematografię wyraźnego sukcesu jest wysoki 
poziom wszystkich elementów narodowej kultury: 
mam na myśli literaturę, muzykę, aktorstwo, plastykę, 
ogólny stan świadomości artystycznej. Film składa się 
z bardzo różnych elementów i jeżeli w. kraju nie ma, na 
przykład, wysoko postawionego szkolnictwa arty- 
Stycznego, jeśli nie ma dobrze rozwiniętej literatury, 
wybitnych kompozytorów i wykonawców muzyki, to 
bardzo trudno w takim środowisku robić dobre kino. 
W Gnuzji, na szczęście, wszystkie te komponenty ist- 
nieją, co więcej — istniały na wysokim poziomie jesz- 
cze przed powstaniem kinematografii. Długoletnia 
działalność dwóch wybitnych teatrów w Tbilisi — teatru 


REZO (REWAZ) CZCHEIDZE, urodzony 8 grud- 
nia 1926 roku w Kutaisi, jest wybitnym gruziń- 


im. Rustaweli i teatru im. Mrdżaniszwili — stworzyła 
całą szkołę aktorstwa, które bardzo różni się od in- 
nych szkół aktorskich ZSRR. Gruzińscy aktorzy potra- 
fią być „prawdopodobni” i „umowni” jednocześnie. 
Ich sceniczne działania są kalką życia: jest w nich i 
prawda życia, i podtekst tej prawdy na wyższym nieja- 
ko piętrze. Gruzińska szkoła aktorstwa w swej głównej 
zasadzie bliska jest szkole Stanistawskiego, jednak 
twórczo rozwiniętej przez. takich mistrzów reżyserii 
teatralnej, jak Achmeteli czy Mrdżaniszwili, którzy wy- 
chowali cafe pokolenie aktorów. Ich uczniowie konty- 
nuują te tradycje. 

Można jednak wyliczyć wiele narodów, mających 


Mamuka Kikaleiszwiii i Kachi Kawsadze 


jednej rzeczywistości w drugą i w obu są jedna- 
kowo przekonywający. Kachi Kawsadze i Ma- 
muka Kikaleiszwiii tworzą najlepszą z filmowych 
par cervantesowskich. Kawsadze — bodajże 
jako pierwszy — nie gra stojącego nad grobem 
starca; jego Don Kichot jest bez wieku, jest 
człowiekiem dojrzałym, a jednocześnie chton- 
nym na coraz nowe doświadczenia. Sancho wy- 
kreowany przez aktora niezawodowego jest po- 
stacią groteskową i wzruszającą. Razem stano- 
wią spójną całość, tak jak dziś traktuje się Don 
Kichota i Sancha, wcielenie dwu aspektów ludz- 
kiej — nie tylko hiszpańskiej — duszy. Są jedno- 
cześnie niezwykle hiszpańscy (w scenach 
współczesnych są odbiciem tysięcy przechod- 
niów na ulicach współczesnego Madrytu), uni- 
wersalni i gruzińscy, w znaczeniu, o jakim mówi 
Rezo Czcheidze w wypowiedzi publikowanej 
obok. 

Dziesiątki barwnych epizodów, zabawnych i 
tragicznych, przesuwają się przed oczyma wi- 
dzów. Nie wszystkie są jednakowo czytelne na 
pierwszy rzut oka; niektóre nudzą, inne dene- 
rwują zbytnim manieryzmem. Ale szybko się o 
nich zapomina. Pozostaje w pamięci ogromne 
bogactwo obrazów uktadających się zgodnie z 
myślą genialnego autora w opowieść o ludzkiej 
duszy wyrywającej się z pęt materii, ciągle prze- 
grywającej tę walkę, ale dzięki niej realizującej 
się i dążącej ku ideałowi. 


OSKAR SOBAŃSKI 
Zdjęcia 
S.F. KOMARIOK | 


Kachi Kawsadze i Rezo Czcheldze 
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także wybitną literaturę, teatr i aktorów, a nie mających 


dobrej kinematografii Bogate tło kulturowe to nie 
wszystko. 


Weźmy na przykład gruziński charakter. Szeroki i 
bogaty, bardzo emocjonalny. Gruzin jest rozmiłowany 
w tradycji Jego zainteresowania, przeniesione do 
sztuki filmowej, dają interesujący rezultat, interesujący 
zwłaszcza dla widza obcego. Takie pojęcia, jak miłość 
— do kobiety, macierzyńska, ojcowska, jak nienawiść, 
tęsknota i cierpienie przy rozłące, wiara, rytuał wesel i 
pogrzebów, męska przyjaźń, wszelkie problemy mo- 
ralne — wszystko to są pojęcia ogólnoludzkie, ale w 
Gruzji uzyskują bardzo wyrażne cechy narodowe. Te 
cechy narodowe przenoszą się na ekran w dużym 
stopniu samoistnie, a nie przez świadomą implanta- 
cję. Toteż nawet wówczas, gdy Gruzin ekranizuje kla- 
Sykę, Szekspira czy Cervantesa, to nabiera ona na 
ekranie cech gruzińskich, powstaje jak gdyby gruziń- 
Ska transkrypcja tematu. I dlatego ukazany na ekranie 
gruziński bohater, wszystko jedno kto to jest — stary 
czy młody, kobieta czy mężczyzna, postać historyczna 
czy nasz współczesny — taka postać jest dla widza po 
prostu interesująca. Bo w swym zachowaniu, w postę- 
powaniu, w wyborach życiowych jest to człowiek bar- 
dzo zindywidualizowany, nieschematyczny. | nasi 
twórcy starają się wydobywać właśnie tę osobowość, 
tę jednostkową szczególność. Moim zdaniem feno- 
men gruzińskiej kinematografii jest fenomenem gru- 
zińskiego charakteru narodowego. Nie uważam. aby- 
śmy robili filmy lepiej niż Francuzi, Anglicy, Ormianie 
czy Uzbecy. Przecież nie mamy lepszej techniki. 
Rzecz w tym, że nasi ludzie są po prostu interesujący, 
że muszą tylko twardo trzymać się ziemi. W takim fil- 
mie krąży krew, żywa krew, soki ziemi — i one urzekają 
widza. 


Chcąc dobrze zrozumieć narodowy charakter gru- 
zińskich filmów, zawsze trzeba pamiętać o tym. co 
mówiłem o gruzińskiej szkole aktorstwa: że z jednej 
strony to prawda, realizm, z drugiej — udawanie, wy- 
myst. To istnieje także w innych rodzajach sztuki. U 
nas dokumentalna prawda i poezja to Są dwa obsza- 
ry, które się wzajemnie przenikają. To jest wielowieko- 
wa tradycja gruzińskiej sztuki. Popatrzmy na taki 
wspaniały, nieporównywalny pomnik architektury, jak 
cerkiew Dźwari pod miastem Mccheta. Stoi wysoko w 
górze i jest strategiczną twierdzą. Jej funkcje militarne, 
obronne — to dokumentalna prawda życia. Jej piękno, 
jej skończona forma — to poezja. Historia stworzyła 
nam takie warunki życia, że wróg mógł napaść do- 
słownie w każdej chwili. Zagrożenie było nieustanne, 
więc budując sobór budowano twierdzę. Takie były 
wymogi życia. Nadawano mu piękną formę — bo tak 
nakazywał romantyczny charakter budowniczych. 


Weźmy obrazy Pirosmaniego. Malował tylko pro- 
Stych ludzi - woźniców, nosiwodów, kelnerów — naj- 
niższy proletariat: malował prostytutki — ale nigdzie 

| nie ma naturalizmu. Te jego kobiety: ile w nich poezji! 
* Gołębie siedzące na ramionach, kwiaty wpięte we 
włosy. Jego uczty: czy to piją wino kniazie, czy wozi- 
wody? Nie rozpoznasz. Żyjąc w błocie nieustannie 
widział romantyczne piękno interesujących twarzy. 
Malował dusze. 


I jeszcze jedno o charakterze Gruzinów. Jesteśmy 
narodem bardzo dynamicznym i według mnie — kino 
jest najbardziej dla nas odpowiednim rodzajem sztuki. 
Kino to sztuka głośna, pełna rozmachu, widoczna. 
Napiszesz doskonałą książkę i latami będą ją wyda- 
wać, drukować, potem przeczyta paru, kilkunastu — i 
znów lata miną, zanim rozejdzie się stawa. A Gruzini 
są żądni sławy i rozgłosu, to jedna z naszych bardzo 
typowych cech. Film zrobisz — i zaraz o nim głośno. To 
też się bardzo liczy. 

Lubimy też narzucać innym własne prawdy. Nie boi- 
my się artystycznych eksperymentów, odchodzenia 
od utartych szlaków. Każda nowa estetyka przyjmuje 
się z oporami. Doskonale pamiętam, jak przez całe 
lata przebijała się do powszechnej świadomości wi- 
dzów, krytyków, twórców tak dziś na pozór prosta i 
zrozumiała estetyka, jak włoski neorealizm. We Wło- 
szech bardzo niewielu widzów obejrzało w kinach te 
pierwsze, najważniejsze filmy, jak „Złodzieje rowe- 
rów”. U nas też nie było tatwo. Kiedy robiłem z Tengi- 
zem Abuładze naszego „Osiołka Magdany”, wielu nie 
rozumiało: dlaczego osiołek jest głównym bohate- 
rem? Co robią w filmie ci wszyscy oberwańcy? Dla- 
czego nie pokazujemy całego bogactwa i piękna gru- 
zińskiej przyrody, tylko bardzo skromne, ubogie pej- 
zaże? I niewielu ten film obejrzało. Pomogło uznanie w 
innych rejonach ZSRR, a zwłaszcza nagroda w Can- 
nes. Ludzie zaczęli się zastanawiać: co w tym jest? 


Sława przyszła po trosze z zagranicy. A dziś osiołek 
stoi na honorowym miejscu w muzeum wytwórni 
Gruzja-Film. 
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O kinie chińskim 
DŁUGI 
MARSZ 


ZWYCIĘSKIE 
PODIUM 


W 1949 roku drogi twórców filmowych z Pekinu, Taibei (Tajpej) i 
Hongkongu rozeszły się. Dziś kinematografie tajwańska i hongkon- 
gijska — po kilku odważnych próbach — tkwią w miejscu, chińska zaś 
potwierdza swój rozwój: w lutym tego roku „Czerwone łany” otrzy- 
mały Złotego Niedźwiedzia w Berlinie Zachodnim, a w lipcu „Mia- 
steczko Hibiscus” Xie Jin — Grand Prix w Karlowych Warach. 


inematogralia tajwańska nie jest w ogóle 

znana polskiej publiczności, Hongkong 

kojarzy się przede wszystkim z filmami z 

gatunku karate i kung-fu, zaś produkcja 
Chińskiej Republiki Ludowej była i jest raczej skrom- 
nie reprezentowana w naszych kinach i w telewizji — ai 
to nie zawsze najlepszymi utworami. Tymczasem 
właśnie w ChRL po marazmie lat „rewolucji kultural- 
nej” sztuka filmowa niezwykle się ożywiła. Powstaje tu 
wiele pozycji interesujących zarówno ze względu na 
obrachunkową treść jak i kształt artystyczny. Również 
na Tajwanie i w Hongkongu — obok typowo komercyj- 
nej produkcji — czyni się nieśmiałe próby stworzenia 
kina ambitniejszego. 


„Nowa fala” najpierw dotarła do Hongkongu: w dru- 
giej połowie lat siedemdziesiątych czekano tam nie- 
cierpliwie na pierwsze utwory wykształconych za gra- 
nicą reżyserów spodziewając się, że poruszą tematy 
dotychczas traktowane po macoszemu przez wielkie 
wytwórnie Shaw Brothers czy Golden Harvest upra- 
wiające kino rozrywkowe. 

Do tego nowego pokolenia twórców należą Allen 
Fong pokazujący w swych filmach codzienność mie- 
szkańców wyspy („Ojciec i syn”, „Ah Ying"), Ann Hui, 
której „Ludzie z łodzi” traktują o losie uchodźców 
wietnamskich, czy wreszcie Yim Ho. Jego „Powrót do 
domu” stanowi jedyną, jak dotychczas, wielostronną 
analizę złożonych związków z Chinami. „Nowa fala” 


„Sobowtór”, reż. Huang Jianxin 


nie miała jednak w Hongkongu długiego żywota. Tutaj 
bowiem liczy się głównie sukces finansowy, nikt nie 
ma czasu ani ochoty, by pozyskiwać publiczność dla 
wysmakowanych, nieraz trudnych w odbiorze filmów. 


Z Hongkongu „nowa fala” przeniosła się na Tajwan 
Tutejszy przemysł filmowy też musi się liczyć przede 
wszystkim z rynkiem — a ponadto z władzami. Prywat- 
ne wytwórnie filmowe najczęściej borykają się z o- 
gromnymi kłopotami finansowymi — jedynie Central 
Motion Picture Corporation, ściśle powiązana z koła- 
mi rządowymi, może liczyć na roczny budżet w wyso- 
kości 3,2 mln dolarów. W 1982 roku zdecydowano się 
więc właśnie tutaj dać szansę czterem młodym reży 
serom — są ło Edward Yang, Chang Yi, Jim Tao i Ka 
Yichen. 

Edward Yang jest najbardziej zachodnim w stylu i 
najbardziej „intelektualnym” reżyserem tajwańskim. 
Jego filmy, jak choćby „Taibei Story" czy „Strach” 
opowiadają o życiu w mieście, o ciemnych stronach 
nowoczesnego Tajwanu, o świecie, jaki — mutatis mu- 
tandis — znamy z filmów Antonioniego z lat sześćdzie- 
siątych: bohaterem jest człowiek, który przeżywa kry- 
zys, czuje się wyobcowany, nie ma siły ani ochoty na 
jakikolwiek opór czy zmiany. 

Chang Yi z kolei zyskał sławę dzięki portretom ko- 
biet w „Jade Love" i „Kue Mei". Kręci każdy film w 
ciągu sześciu tygodni — zawsze według scenariusza 
żony i zawsze z tą samą ekipą. Podkład muzyczny 
tworzą tradycyjne instrumenty chińskie połączone z 
efektami elektronicznymi. „Jade Love" jest historią e- 
mocjonalnego związku młodego chłopca z jego mat- 
ką. Niektóre sceny zawierają tak duży ładunek erotyz- 
mu, że podobno wywołały na Tajwanie skandal 

2 wytwórni Central Motion Picture Corporation wy- 
wodzą się jeszcze trzej inni utalentowani reżyserzy — 
Hou Hsiaohsien, Wan Jen i Jong Cheungisang, auto- 
rzy nakręconego w 1983 roku filmu „Człowiek-rekla- 
ma" opartego na trzech nowelach jednego ze współ- 
czesnych pisarzy tajwańskich. Tytułowa historia opo- 
wiada o losach biedaka, który chwyta się najbardziej 
poniżających prac, by wyżywić rodzinę. Warto zauwa- 
żyć, że po raz pierwszy widzom dane było zobaczyć 
na ekranie prawdziwy Tajwan, taki jaki znają i z jakim 
stykają się na co dzień. 


Najwięcej wartościowych filmów powstaje ostatnio 
w Chińskiej Republice Ludowej. I tutaj dotarła „nowa 
fala", a złożyło się na to parę przyczyn. Najmłodsze 
pokolenie filmowców opuszczające mury Akademii 
Filmowej w Pekinie w 1982 roku było pierwszym, które 
miało swobodny dostęp do filmów zachodnich. Miało 
też — co ważne — szczęście uczyć się i pracować w 
znakomitej wytwórni w Xian pod kierunkiem Wu Tian- 
ninga. 

Wu Tianning zaczął karierę w 1960 roku jako aktor, 
reżyserią zajął się dopiero po „rewolucji kulturalnej” w 
1976 roku. Dziś jest jedną z najwybitniejszych i najbar- 
dziej kontrowersyjnych postaci chińskiego kina. 
Szczególny rozgłos przynióst mu nakręcony w 1983 
roku film „Rzeka bez boi” oparty na odrzuconym przez 
cenzurę opowiadaniu Ye Wailina. Po pewnych prze- 
róbkach uzyskano zgodę na produkcję filmu. Powstat 
przejmujący obraz losów trzech mężczyzn pogrążo- 
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nych w chaosie rewolucji kulturalnej i uwikłanych w jej 
mechanizmy. 


Od chwili, gdy Wu Tianning objąt w październiku 
1983 roku dyrekcję wytwórni w Xian, wyprodukowano 
tu wiele filmów fabularnych reprezentujących wysoki 
poziom artystyczny, a równocześnie cieszących się 
powodzeniem. Dwadzieścia z nich otrzymało krajowe 
i międzynarodowe nagrody, m.in. „Jeden i osiem” 
(1985) Zhang Junghao — w którym po raz pierwszy na 
ekranie pojawili się obok siebie przestępca, podejrza- 
ny o zdradę komunista oraz prości chłopi i robotnicy 
zjednoczeni we wspólnej walce z Japończykami — a 
także „Żółta ziemia” Chen Kaige (wchodzi właśnie na 
nasze ekrany), „Życie” Wu Tianninga, „Złodziej koni” 


Tian Zhuangzhuanga, „Upadek czarnego działa” i 
„Sobowtór” Huanga Jianxina. 

Wytwórnia w Xian stała się już pojęciem zarówno w 
samych Chinach jak i za granicą, chociaż wychodzące 
Z niej filmy eksperymentalne — jak nazywa się tu twór- 
czość młodych reżyserów — ciągle jeszcze spotykają 
się z krytyką ze strony rodzimych recenzentów. Także. 
publiczność nie przywykła jeszcze do „nowej fali", 
nowej zarówno pod względem treści, jak i formy. Przy- 
kładem może być wspomniany już „Złodziej koni” z 
1985 roku, film, który niemal bez stów, za to z wieloma 
efektami wizualnymi opowiada historię tybetańskiego 
pasterza Lorbu. Targany wątpliwościami, czy uporać 
Się z nędzą, w jakiej żyje, czy być posłusznym naka- 
zom religii, koniec końców wybiera to pierwsze i zosta- 
je złodziejem koni. Wyklęty przez swój ród oddaje się 
pod opiekę Buddy i skrupulatnie przestrzega wszyst. 
kich rytuałów. Podczas epidemii cholery traci jedyne- 
9o syna. Gdy żona rodzi drugiego, Lorbu udaje się na 
swą ostatnią „wyprawę”, by zapewnić rodzinie byt. 
Członkowie rodu zabijają go. — Film ten — powiedział 
iego autor — zrobiłem dla publiczności XXI wieku. 

inne znane nazwisko to urodzony w 1954 roku 
Huang Jiansin, twórca „Upadku czarnego działa”. U- 
kończył właśnie „Sobowtóra”, historię inżyniera, który 
po awansowaniu go na kierownicze stanowisko wy- 
najduje podobnego do siebie kubek w kubek robota, 
by wyręczał go w nużących zajęciach biurowych, od. 
rywających go od zasadniczej pracy. Okazuje się jed- 
nak, że i robot nie jest wolny od ludzkich słabostek. 
Negatywne wpływy określonych stosunków spotecz- 


nych zmieniają jego charakter. Trzeba go więc znisz- 
czyć... 


Spośród głośnych pozycji ostatniego okresu nie 
sposób nie wymienić najhowszego filmu dyrektora 
wytwórni w Xian — „Starej studni", nagrodzonej Grand 
Prix na Il Międzynarodowym Festiwalu Filmowym w 
Tokio w październiku 1987. Tytułowa studnia symboli- 
zuje odizolowanie od świata zewnętrznego pewnej 
wioski: film mówi o przetrwaniu w skrajnie trudnych 
warunkach i sile tradycji, z którymi niełatwo zerwać. 


Po fesliwalu w Berlinie Zachodnim krytyk angiel- 
skiego „Financial Times" napisał: „Któż by przypu- 
szczał, że jeden z najbardziej interesujących filmów 
przybędzie z Chin...". Być może wkrótce podobne opi- 
nie nie będą wypowiadane tonem zaskoczenia. (jm). 


Oprac. wg Die Prosse 


„deden i osiem”, reż. Zhang Junghao 


„Hanussen” Istvśna Szabó 
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Rozmowa z Grażyną Szapołowską 


„Nadzór” Wiesława Saniewskiego 


© Nie do wiary, Szapołowska gra 
już matki! 

— Ale wie pani, nie to zaskoczyło 
moich niektórych kolegów po obejrze- 
niu „Tabu” Barańskiego. Pytając ich o 
opinie na temat mojej roli w tym filmie, 
usłyszałam, że po pierwsze źle mówię, 
bo nie gwarą, a poza tym nie wyglądam 
na wiejską kobietę. Pytam więc nie- 
śmiało: czy aby na pewno o to w tym 
filmie chodziło? 

© Odmienne wyobrażenia i oczel 
wania dotyczą w ogóle miejsca kobie. 
ty w kinie. Jedni chcieliby, aby na ek- 
ranie była ona roznegliżowanym 
„kwiatuszkiem”, inni przyzwalają na 
to, aby była partnerem w męskim 
świecie... 


— Dla mnie kobieta w kinie to czło- 
wiek, a ten jak wiadomo ma ciało i du- 
szę. Śmieszą mnie więc podziały na 
„duże niebieskie oczy” i myślące spoj- 
rzenie. Nic innego na ten temat nie 
mam do powiedzenia. 

© Andrć Techinć podczas pobytu 
w Polsce opowiadał m.in. że robi fil- 
my, ponieważ fascynuje go to co dzie- 
je się między kamerą a twarzą kobie- 


— Co więcej, ta chęć zgłębienia mate- 
rii, z którą ma się do czynienia, to praw- 
dziwe nią zainteresowanie, jest potem 
widoczne na ekranie. Sztuka wymaga 
namiętności. Wszystko co jest popraw- 
ne i w tzw. rygorach, to przeciętność. A 
tak na marginesie to i w kinie zachod- 
nim tych „pełnokrwistych” kobiet nie 
ma wiele. Chociaż jest im łatwiej, ponie- 
waż. chucha się na nie, otacza odpo- 
wiednią reklamą. 

© Podobno Greta Garbo miał: 
specjalnego operatora od oświetlania 
rzęs. Ich cień padający na policzki, 
składał się potem na jej „image”. 

— | dziś są operatorzy, których fascy- 
nuje twarz aktorki. Chociaż fascynacja 
ta nie urasta do rangi tworzenia mitu. Ja 
również spotykałam na planie operato- 
rów, którzy doskonale potrafili wyczu- 
wać nastroje i niepokoje aktorki i wydo- 
bywać z niej to, co w danym momencie 
najistotniejsze i najciekawsze. Ostatnio 
doskonale pracowało mi się przy 
„Tabu” z Krzysztołem Piakiem. 

© Rzeczywiście, jest pani tam fo- 
tografowana bardzo malarsko. 

— Ptak robi niezwykle staranne zdję- 
cia i preferuje styl czystego kadru. Po 
jednej ze scen przyszedł do mnie i po- 


wiedział: niestety musimy powtórzyć 
ten twój monolog, ponieważ cień o dwa 
milimetry za bardzo schodzi ci na nos. 
To duże szczęście trafić na takiego 0- 
peratora, który jeszcze na dodatek nie 
mówi: graj szybko, bo nie mamy taśmy. 
Chociaż do bardzo dramatycznej sceny 
z tego filmu, nazwijmy ją sceną kąpieli 
córki, zabrakło nam drugiej kamery, 
która dodałaby jej na pewno większej 
ekspresji. 

© W scenie tej pani gra wstrzi 
jąca dramatyzmem pozostaje w p: 
mięci. 

— Podczas czytania scenariusza wie- 
dzieliśrny z Andrzejem Barańskim, że to 
kluczowy moment filmu. Po raz pierw- 
szy w ogóle w filmie mogłam pokazać, 
mówiąc dosadnie, swoje „bebechy”, 
otworzyć się. To stało się w tej scenie. 
Potem byłam już wyciszona, stonowa- 
na. Doskonale wspominam pracę z Ba- 
rańskim. Nie dowcipkuje na planie, 
mało mówi, ale jednocześnie pozwala 
aktorowi wierzyć w sens i celowość 
tego co robi. Mnie to bardzo pomaga. 
Zaś każda niesłuszna, krytyczna uwaga, 
kompletnie mnie zamyka. 

© Zgodnie z teorią, że aktora łatwo 
zranić, ponieważ jego praca stanowi 
dużą część niego samego? 

— Przeraża mnie łatwość, z jaką ludzie 
z branży ferują swoje, jakże często u- 
proszczone oceny i opinie dotyczące 
naszej pracy. Zastanawiam się zresztą, 
szczerze mówiąc coraz rzadziej, co też 
nimi powoduje? 

© A czy takim uproszczeniem nie 
jest stwierdzenie: Szapołowska lubi 
się w kinie rozbierać? I tu następuje 
lista scen erotycznych z pani udzia- 
tem: szokująca w „Bez końca”, lesbij- 
ska w „Innym spojrzeniu”, makowa w 
„Magnacie” itd. 

— Myślę, że pojawitam się w kinie w 
momencie przełamywania pewnego o0- 
byczajowego tabu. Konsekwentnie bra- 
łam w tym udział, nie oglądając się ani 
na krytykę, ani na prywatne docinki. Ro- 
biłam to ponieważ nie miało to żadnego 
związku z moją prywatnością. A poza 
tym kobieta, jeśli jest naprawdę kobie- 
tą, jest nią do końca. I tu nie chodzi o to, 
żeby się rozebrać i powiedzieć. proszę 
bardzo, stać mnie na to. Wspomniała 
pani scenę z „Bez końca”. To rzeczy- 
wiście brutalna, brzydka i szokująca e- 
rotyka. W ten też sposób została sioto- 
grafowana przez Jacka Petryckiego. 


Z Jadwigą Jankowską Cieślak w „Innym spojrzeniu” Kóroly Makka 


„Bez końca” Krzysztofa Kieślowskiego 


Jednak w ogólnej wymowie filmu takie 
jej przedstawienie miało sens. Zresztą i 
ja na początku podejrzewałam reżyse- 
ra, że robi tę scenę, aby przyciągnąć 
widza. Potem zmieniłam zdanie. 
Kieślowski, jak zwykle, miał rację. 

© Kiedyś usłyszałam, że dobrze na 
ekranie rozbiera się ta aktorka, która 
w kobietach siedzących w kinie wzbu- 
dza zazdrość, a w mężczyznach po- 
żądanie. 

— To tak, jak z aktami. Albo są one 
tylko mniej lub bardziej wiernym odtwo- 
rzeniem kobiecego ciała, albo też ema- 
nuje z nich ta niepowtarzalna atmosfe- 
ra, te trudne do określenia fluidy. Pa- 
miętam taką scenę z Romy Schneider z 
„Cezara i Rozalii". Siedziała ona na pla- 
ży i było widać tylko jej gołe plecy. I to 
było tak wyzywające! Nagie i piękne! 
Do tego trzeba wspaniałej kobiety, ak- 
torki, ale i reżysera i operatora. 

© Stworzony przez panią typ filmo- 
wej bohaterki daleki jest od postaci 
tzw. wojującej emancypantki, palącej 
staniki na stosie... 

— To prawda, nie jestem feministką 
ani w życiu, ani chyba w kinie. Starałam 
się, aby to co grałam było kolorowe i 
różnorodne. Wydaje mi się, że potrafi- 
łam się zmieniać i psychicznie, i fizycz- 
nie. Brakuje mi w rolach, które dostaję, 
takich namiętności, jakie grała Anna 
Magnani. Brakuje mi ze strony polskich 
reżyserów postawienia na mnie w 100 
procentach. Żebym wreszcie mogła po- 
kazać to, na co mnie stać. A stać mnie, 
czuję to, na coraz więcej. Na przykład 
Węgrzy odkryli we mnie ostatnio fem- 
me fatale w pełnym tego słowa znacze- 
niu. Taką rolę zaproponował mi Szabó 
w „Hanussenie”. Chciałam sama za- 
projektować sobie suknię, w której mia- 
tam tańczyć. Szabó chętnie się na to 
zgodził. Swoją drogą, dlaczego ciągle 
jeszcze patrzą na aktorkę jak na dziwo- 
ląga, gdy upiera się, że czarna pończo- 
cha wygląda inaczej na ekranie niż ela- 
styczne rajstopy? 

Niech pani sobie przypomni suknie 
Ginger Rogers i to jak wraz z jej nogą 
podnosiło się 48 metrów falban. U nas 
projektują wąską spódniczkę z rozcię- 
ciem z boku i są przekonani, że efekt 
będzie ten sam 

Przed naszym spotkaniem 
wpadł mi w ręce wywiad z pamiętnym 
z „Mony Lizy” Bobem Hoskinsem, a 
kończył się on tak: „Nie mam za sobą 


„Lata dwudzii 


Z Marią Ciunelis w filmie „Przez dotyk" Magdaleny 


Łazarkiewicz 


żadnej szkoły aktorskiej. Wszystko, 
czego nauczyłem się w tym zawo- 
dzie, zawdzięczam nie swoim kole- 
gom aktorom, ale aktorkom. Ponie- 
waż 2000 lat męskiej dominacji spra- 
wiło, że mężczyźni głośno mówili I 
działali, kobiety zaś nauczyły się mil- 
czenia i przekazywania tego co w ży- 
ciu najważniejsze bez stów. Moją idee 
fixe jest to, abym tak jak one potrafił 
na ekranie uzewnętrzniać swoje u- 
czucia”. To o czym mówi Hoskins, ko- 
jarzy mi się ze stylem, sposobem pani 


gry. 

— Jeżeli chociaż parę osób odbiera 
moją grę tak jak pani, to już bardzo do- 
brze. Zawsze uważałam, że w kinie trze- 
ba przede wszystkim być. W odróżnie- 
niu od teatru, w którym przede wszysi- 
kim trzeba grać. Jeśli na ekranie stwo- 
rzysz postać, która daje szansę na wie- 
lorakie interpretacje, to znaczy, że to co 
zagrałeś jest dobre. Rzuciłam teatr, bo 
chciałam oprócz pracy jeszcze żyć, u- 
czyć się, wzbogacać swoją osobo- 
wość. Nie można powiedzieć: jestem 
wspaniałym aktorem, ponieważ całko- 
wicie poświęciłem się sztuce. To nie- 
prawda. Trzeba nade wszystko być dla 
życia i dla innych, żeby potem móc i 
mieć coś do powiedzenia w tej sztuce. 
Bardzo trafnie ujął to w swojej książce 
Anthony Quinn pisząc, że „kochać i być 
kochanym to dla mnie najwyższy cel. 
Niezdolność do takich uczuć to grzech 
pierworodny, z którego rodzą się 
wszystkie inne grzechy..." Większość 
wybitnych aktorów zawsze przyzna się 
do tego, że motorem ich pracy jest, czy 
też była, miłość. Można być awangar- 
dzistą albo klasykiem, ale mechanizm 
jest zawsze taki sam. 

© Nie wszyscy uważają, że aktors- 
two to akurat ten zawód, w którym 
kobieta może znaleźć zadowolenie i 
tak potrzebny jej spokój. 

— Ależ jest wręcz przeciwnie! Niech 
mi pani wierzy, że kobiecie jest o wiele 
łatwiej wygłupiać się i kreować, to leży 
w jej naturze. Mężczyzna zaś musi być 
bardzo serio i to serio wypada czasami 
bardzo komicznie. Ja na przykład częś- 
ciej „gram” w życiu niż w kinie. Zacho- 
wuję się prowokująco, głośno się śmie- 
ię. Mówię rzeczy, które nie mają ze mną 
nic wspólnego. Przyjmuję jakąś kon- 
wencję i bawię się nią. Ktoś kto patrzy 
na mnie z boku, mówi: no tak, aktorka! 
Ale gdy przychodzi do mnie reżyser, 


Janusza Rzeszewskiego 
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jest kamera, ujęcie — zrzucam z siebie 
tę maskę i jestem serio. I to jest aktors- 
two. Dopiero w tym momencie staję się 
aktorką. Tak to już jest, że my, aktorzy, 
na co dzień robimy z siebie małpy umi- 
lając życie sobie i innym, zaś podczas 
pracy budzi się w nas zawodowa god- 
ność. Chociaż za granicą zauważyłam, 
że są i tacy aktorzy, którzy są bardzo 
poważni podczas wstępnych rozmów, 
przy czytaniu scenariusza. Poważnie 
kładą się do łóżka o 20-ej, żeby rano 
być wyspanym. Ale gdy przychodzi do 
zdjęć, nagle zaczynają się zgrywać, nio- 
sąc ze sobą jakąś operetkę. Dla mnie 
jest to nie do przyjęcia. 

© Nie boi się pani rutyny i nie mart- 
wi tym, że coraz rzadziej temu co 
robi, towarzyszy dreszcz emocji? 

— Oczywiście, że boję się rutyny. W 
miarę przybywania lat narasta olbrzy- 
mia trema w postaci odpowiedzialności 
za to, co się robi. Chyba dwa lata temu 
powiedziałam sobie: stop! Wydawało 
mi się wówczas, że mam te same gesty, 
że tapię się na tych samych spojrze- 
niach. Jednym słowem, że za łatwo mi 
to wszystko przychodzi, że nie męczę 
Się. pracując. Żastanowiłam się nad 
tym i nagle okazało się, że nie dlatego 
się nie męczę, że się powtarzam, tylko 


„Grzeszny żywot Franciszka Buły” Janusza Kidawy 


dlatego, że nikt nie daje mi szansy na 
niepowtarzalność. 

© | nic takiego nie zdarzy się w naj- 
bliższym czasie? 

— Zaproponowano mi rolę, ale już 
sam tytuł filmu „Sztuka kochania” jest 
tak zachęcający, że nic tylko szybko 
wyjechać na wakacje. 

© „Sztuka kochani. 
diusza? 

— Nie wiem, może według Wisłockiej. 
Dzwoni telefon: Tu produkcja „Sztuki 
kochania”, czy zgodzi się pani u nas 
zagrać? Ale w czym, pytam: No w 
„Sztuce kochania”. Odpowiedziałam 
więc: Nie, bo już się tej sztuki nauczy- 
łam. Mówiąc poważnie chciałabym za- 
grać w filmie, któryby ludzi naprawdę 
poruszył. Dostałam propozycję od A- 
merykanów i w tej chwili czekam, aż się 
ponownie odezwą. Może to zrobią, a 
może nie. 

© Chociaż kobieta, jak twierdzą 
znawcy, zmienną jest, to jedno pozo- 
staje niezmienne - mężczyźni wciąż 
jeszcze wolą blondyni 

— Tak? A ja właśnie przefarbowałam 
włosy na ciemno. 


według Owi- 


Rozmawiała 
MAŁGORZATA DOMAGALIK 


Z Bernadettą Machałą-Krzemińską w filmie „Tabu” Andrzeja Barańskiego 


Stop-klatka: premiera sprzed 25 lat 


PASAŻERKA 


premiery, „Pasażer- 

filmu Andrzeja 
Munka, którego 
wejścia na ekrany 


przedwcześnie zmarły autor nie do- 
czekał, upływa 25 lat. Film, zmonto- 
wany z pietyzmem i przygotowany 
do rozpowszechniania przez współ- 
pracowników reżysera, z Witoldem 
Lesiewiczem na czele, obudził zro- 
zumiałe zainteresowanie ze strony 
krytyki. Spodziewano się „dzieła ka- 
lekiego, filmowej Nike bez rąk i gło- 
wy”. Przewidywania te były uzasad- 
nione, poinformowano bowiem pu- 
bliczność, że nowa ekipa postanowi- 
ła niczego nie uzupełniać, a jedynie 
oprawić w ramy nieruchomego foto- 
graficznego prologu i epilogu to, co 
pozostało z pierwotnego reżyser- 
skiego zamysłu twórcy. Ten zabieg 
— świadectwo skromności i rzetel- 
ności, pomieścił w sobie nie tylko 
godny pochwały gest moralny, lecz 
również przyniósł sukces artystycz- 
ny. Konrad Eberhardt stwierdzał na 
łamach „Filmu” 6.X63.: „Oglądam 
zatem »Pasażerkę« Andrzeja Mun- 
ka - i nie jestem w stanie oprzeć się 
zdumieniu: oto obcujemy z dziełem 
pełnym, spoistym, zamkniętym. Z u- 
tworem, w którym myśl wielkiej 
wagi, dojrzała i sformułowana lo- 
gicznie, znajduje swe uzasadnienie 
w kształcie filmowego obrazu. Z fil- 
mem, w którym w ciągu godzinnej 
projekcji budzą się do ekranowego 
istnienia postacie ludzkie, zaryso- 
wane bezbłędnie, świadome miejsc, 
jakie im wyznaczono w dramacie. 
Już wkrótce po rozpoczęciu seansu 
staje się jasne, że kinematografii 
polskiej, niezbyt wiele doznającej w 
ciągu ostatnich dwóch, trzech lat sa- 
tystakcji — przybyło nowe arcydzie- 
ło". Krytyk się nie pomylił. Film do- 
ceniono nie tylko w Polsce, ale i za 
granicą. W 1964 na festiwalu filmo- 
wym w Wenecji „Pasażerka” otrzy- 
mała nagrodę _ Stowarzyszenia 
Dziennikarzy Włoskich za najlep- 
szy film pozakonkursowy, wyróż- 
nienie honorowe jury oraz nagrodę 
FIPRESCI. 

„Akcja filmu, opartego na scena- 
riuszu, który Munk opracował wraz 
z pisarką Zofią Posmysz, rozgrywać 
się miała w dwóch płaszczyznach 


czasowych. Czas teraźniejszy mieś- 
cił się na pokładzie wielkiego trans- 
atlantyku, na którym, pośród in- 
nych gości, płynie również para 
młodożeńców: on, dawny przedwo- 
jenny jeszcze emigrant z Niemiec, 
zamieszkujący od lat w Stanach 
Zjednoczonych i ona, Niemka, która 
do Ameryki dostała się po wojnie. W 
czasie podróży kobieta spotyka na 
pokładzie statku osobę, która przy- 
pomina jej nagle o latach wojny. O- 
sobą tą jest Polka, była więźniarka 
obozu koncentracyjnego w Oświęci- 
miu. Spotkanie na statku ewokuje 
czas przeszły. Jest nim obóz oświę- 
cimski. Układna dama, pasażerka 
wielkiego statku, okazuje się dawną 
SS-manką, nadzorczynią z obozu. 
Przedmiotem retrospekcji, pokaza- 
nej przez Munka, jest próba wytłu- 
maczenia tego, co działo się wów- 
czas, 20 lat temu na samym dnie 
piekła, jakim był obóz oświęcimski, 
ze stanowiska dzisiejszej europej- 
skiej podróżniczki, młodej małżon- 
ki, pragnącej zamaskować swoją 
przeszłość, uładzić ją jakoś, uczynić 
strawną i zrozumiałą w ludzkich ka- 
tegoriach moralnych.” 

(K- T. Toeplitz, „Połska” nr 12/63) 


„Czas teraźniejszy, stworzony rę- 
kami przyjaciół reżysera, zamarł w 
bezruchu, Munk za pomocą skon- 
densowanych, oszczędnych obra- 
zów opowiada przeszłość. Pierwsza 
retrospekcja, krótka i bezładna — to 
odbicie wstrząsu, jaki spowodowało 
w Niemce, Lizie, spotkanie z Martą. 
Druga — to wariant tego, co zaszło 
niegdyś między dwiema kobietami, 
po latach opowiedziany przez Lizę 
mężowi. Trzecia — wariant tych wy- 
darzeń, opowiedziany przez Lizę sa- 
mej sobie. Pierwsza retrospekcja 
jest niema, w drugiej i trzeciej obra- 
zowi towarzyszy monolog Lizy. Oba 
monologi muszą mieć różny charak- 
ter: ten skierowany do męża jest 
sentymentalny, Liza pozuje w nim 
na ofiarę konieczności, szlachetnie 
bolejącą nad losem więźniów, ten 
wewnętrzny natomiast — szczerszy i 
brutalniejszy; spod powłoki ele- 
ganckiej damy z lat 60-tych wydoby- 
wa się wczorajsza esesówka, pełna 
nienawiści i pogardy, nie do wszyst- 


kiego przyznająca się i wobec samej 
siebie, ale jednak jakoś autentycz- 
na_. Tę opowieść, zaczętą na statku, 
który jest wyspą w czasie, łatwo za- 
kończyć... Oto Marta — lub może tyl- 
ko pasażerka podobna do Marty — 
schodzi na ląd... Statek płynie da- 
lej.. Pewnie nigdy się już nie spo- 
tkają te dwie kobiety.. I tym bar- 
dziej nigdy nie wstanie z martwych 
oświęcimskie błoto, by SS-mance 
rzucić w twarz oskarżenie.. Czy na- 
prawdę nigdy?” 

(w. Woroszylski, „Fiłm” 22.1X.63) 


W roli Lizy wystąpiła Aleksandra 
Śląska: „Zafrapowała mnie konce- 
pcja Munka. W jego zamierzeniach 
Liza — dziś i Liza — wczoraj to dwie 
zupełnie różne kobiety. Munk chciał 
wskazać niebezpieczeństwo tej me- 
tamorfozy. Fascynowało go zagad- 
nienie potwornej machiny śmierci 
skonstruowanej przez hitlerowców. 
Wołał w »Pasażerce«, że przecież ta 
machina składała się właśnie z se- 
tek takich wykonawców rozkazów, 
jak Liza. Ludzi, którzy dziś czują się 
niewinni. Bo Liza w swej relacji 
daje wyraz, iż jest w porządku wo- 
bec siebie i świata. Wykonywała tyl- 
ko zarządzenia zwierzchników. Nie 
brała nigdy bezpośredniego udziału 
w zbrodni. Liza była jedną z nieważ- 
nych śrubek gigantycznej machiny. 
Ale bez tych »śrubek« maszyna 
śmierci nie mogłaby istnieć i dzia- 
łać”. 

(K. Eberhardt, „Ekran”, 22.0063 r.) 


Anna Ciepielewska grająca Mar- 
tę stanęła przed równie trudnym za- 
daniem. Jej bohaterka — walczy. 
„Nie broni się przed poniewierką, 
jakiej doznaje od swojej nadzorczy- 
ni, lecz przeciwnie — przed jej »ła- 
skawością<, folgami, propozycjami 
przywilejów w zamian za donosy. 
Marta wie, że każde ustępstwo grozi 
tutaj utratą ostatniego jej dobra — 
godności, a przecież niczego za to 
nie gwarantuje. Nawet ludzkie, czy 
»prywatne« intencje Lizy — gdyby- 
śmy dali im wiarę — są zbrodnicze, 
ponieważ jej pozycja tutaj jest 
zbrodnicza. Ta obrona ofiary przed 
„przychylnościąc kata uzyskuje w 


Anna Ciepielewska i Aleksandra Śląska 


»Pasażerce< wymiar wielkiego uo- 
gólnienia, czyni z tego filmu jedno z 
nielicznych odkrywczych arcydzieł, 
jakie poświęcono epoce pieców”. 

(K. Eberhard, op.cit.) 


„partia filmu dziejąca się w O- 
święcimiu przynosi prawdopodob- 
nie najbardziej dosadny obraz obo- 
zu, na jaki zdobyła się kiedykolwiek 
kinematografia światowa. Te sceny 
noszą stempel talentu Munka...” 

cz. |, „Polityka” 28.1X.63.) 


A co mówił sam Munk na temat 
wybranej metody filmowania? Oto 
słowa reżysera zanotowane na dwa 
dni przed tragicznym wypadkiem 
przez dziennikarkę „Expressu Wie- 
czornego” (20.1X.63): „Film jest sztu- 
ką werystyczną i ukazywanie z ca- 
łym realizmem piekła Oświęcimia 
byłoby nie do zniesienia. Pragniemy 
odciąć się — o ile tylko możliwe — od 
wszelkiej niepotrzebnej brutalnoś- 
ci. Pokazujemy blok śmierci na 
chwilę przed egzekucją. Puste pod- 
wórze, na które wjeżdża czarny wóz. 
Esesman ładuje karabin, w koryta- 
rzu widać nagich ludzi. A potem wi- 
dzimy to samo podwórze już po eg- 
zekucji. Mały wózek naładowany 
odzjeżą więźniów i duży czarny wóz. 
Kapo polewa hydrantem ścianę. 
Widz domyśla się, że przy tej ścianie 
odbyła się egzekucja, że ciała roz- 
strzelanych zabiera ten właśnie 
wóz. Ale nie słychać nawet odgłosu 
strzałów. W ciągu całego filmu nie 
widać ani razu bijących i bitych. Ale 
te umowne skróty mają w sobie 
więcej grozy, niż niejedna wiernie 
odtworzona egzekucja”. 

„Pasażerka” okazała się testa- 
mentem artysty i ostatnim zwrotem 
w jego twórczości. Warto przyto- 
czyć opinię Ernesta Brylla, opubli- 
kowaną na łamach „Współczesnoś- 
ci” (31.X.63.): „Po serii filmów pasu- 
jących Munka na ironistę, na twór- 
cę próbującego przez groteskę uzy- 
skać dystans w stosunku do opisy- 
wanych przez siebie wydarzeń — o- 
trzymaliśmy nagle film tak niepo- 
dobny do »Zezowatego szczęścia«, 
czy »Eroiki«. Pisałem nie raz o Mun- 
ku i zdawało mi się, że mówiąc o 
owym specyficznym, lansowanym 
jeszcze przez pokolenie Baczyń- 
skiego _ nurcie »obiektywizowania 
historii przez groteskę« — znalazłem 
ujmujące całą jego fabularną twór- 
czość określenie. W »Pasażerce« re- 
żyser rezygnuje jednak ze swoich 
dotychczasowych doświadczeń. Pró- 
buje sięgnąć do tematyki, którą tak 
skrzętnie omija się w naszym filmie 
- opowiedzieć o rzeczywistości kon- 
centracyjnego lagru. Nie bez zna- 
czenia jest też fakt powrotu do 
nijwcześniejszych __ dokumenta- 
lnych osiągnięć. Do warsztatu z ok- 
resu »>Gwiazdy muszą płonąć«. Pró- 
ba — jak bym ją nazwał — »wyjścia z 
legendy«. Legenda »szkoły polskiej« 
ubrała Munka, według określenia 
K. Wyki w »maskę szydercy«, prze- 
śmiewcy narodowych stereotypów. 
Filmem »Pasażerka« udowodnił, że 
równie bliska jest mu »maska tra- 
gicznac. 

Filmy »szkoły polskiej« powoli od- 
chodzą w mrok historii, przechowy- 
wane na archiwalnych półkach 
mają coraz rzadszy kontakt z pu- 
blicznością. O miejsce we współ 
czesności dla niektórych spośród 
nich, o wartościach takich, jak »Pa- 
sażerkae należy się jednak upo: 
nieć. Trzeba zaprotestować przeciw 
ich zapomnieniu”. 


Oprac. AP 


Z ekranów świata 


est to film Roberta Redforda, ale 

bez hollywoodzkiego „złotego 

chłopca". Jak w swym reżyser- 

skim debiucie sprzed dziewięciu 
lat, „Zwykłych ludziach”, pozostaje za 
kamerą. Przed kamerą też nie ma wiel- 
kich gwiazd. Owszem, są nazwiska. 
Brazylijka Sonia_ Braga, Christopher 
Walken, Melanie Griffith... Wszyscy jed- 
nak, nawet długowłosa Sonia, nikną ja- 
koś na ekranie. Bohaterem jest bowiem 
zbiorowość. To film o mieszkańcach u- 
bogiej wioski Milagro w stanie Nowy 
Meksyk, którzy chcą pozostać ubodzy. 
W Milagro ma być wybudowany super- 
nowoczesny kompleks wypoczynkowy, 
wkroczyć ma amerykańska nowoczes- 
ność i postęp. Ktoś jednak mówi: wa- 
sze dzieci dostaną świetnie wyposażo- 
ną szkołę, ale trzeba będzie do niej do- 
jeżdżać szkolnym autobusem. Więc 
wzrosną podatki. Luksus nowoczes- 
ności kosztuje i za trzy lata nikt z was, 
dawnych mieszkańców, nie pozostanie 
już w Milagro. Nie będzie was na to 
stać... Potomkowie Indian i traperów 
rozpoczynają więc wojnę o to, żeby nic 
się nie zmieniło. 

Film Redforda, oparty na książce 
Jacka Nicholsa, jest sztandarowym u- 
tworem nowego konserwatyzmu. Zrobił 
go nie Redford-gwiazdor lecz Redford- 
-działacz ruchu ekologicznego i organi- 
zator The Sundance Institute wspoma- 
gającego młodych filmowców o nieor- 
todoksyjnych ideach. Czy nowi konser- 
watyści mają słuszność? Jeszcze nie 
tak dawno tatwo można byłoby ich o- 
skarżyć o tępy upór w przeciwstawianiu 
się postępowi, o zacofanie i reakcjo- 
nizm. Ale nie dziś. Pojęcie postępu sta- 
to się dwuznaczne, zwłaszcza gdy w 
grę wchodzi przekształcenie środowi- 
Ska naturalnego. Zbyt dobrze poznaliś- 
my jego cenę i nieodwracalne skutki. 
Milagro jest piękne, ponieważ zacho- 
wało równowagę między tym, co dzikie 
a tym, co człowiek musiat zabrać dla 
siebie aby żyć. Jak długo uda się ją 
zachować? 

Nikt nie łudzi się, że jest to możliwe, 
entuzjasta Redford także nie. Dlatego 
zrobił film, który nazwać należałoby 
baśnią ekologiczną. Zwycięstwo w wal- 
ce z postępem wymaga interwencji sit 
nadprzyrodzonych. Więc w _ Milagro 
działa duch zwany Aniotem Kojotów. 
Ma niewiele cech anielskich, wygląda 
dokładnie na wieśniaka z rewolucyjnej 
armii Zapaty, kto wie, czy nie ukrywa 
maczety pod poncho. Rozmawia żre- 
sztą tylko z prawie stuletnim weteranem 
tejże rewolucji, co zupełnie zrozumiałe. 
Mają przecież wspólne tematy. Czasem 
włącza się bezpośrednio do wydarzeń, 
trzyma bowiem czynnie stronę mie- 
szkańców Milagro. A_ przeciwników 
mają potężnych: sztab inżynierów za- 
trudniony przez biznesmana-inwestora, 
któremu marzy się przemiana dzikiego 
krajobrazu Milagro w szachownicę 
Czyściutkich posesji z basenami i asfal- 
towymi drogami dojazdowymi. To ma- 
rzenie nie ma zresztą charakteru wy- 
łącznie estetycznego, przeliczalne jest 
bowiem na miliony dolarów. Bardziej ir- 
racjonalnym motywem, bo czystą nie- 
nawiścią, kieruje się sprowadzony do 
pomocy policyjny ekspert, o którym A- 
nioł Kojotów słusznie powiada, że to 
„bogeyman” — czart wcielony. Miejsco- 
wa policja usiłuje stosować, nie zawsze 
zresztą z powodzeniem, biemy opór. 
choć z urzędu wspierać musi inwesto- 
rów. A wszystko zaczęło się od tego, że 
na małe, wysuszone pole pewnego far- 
mera spłynęła nieoczekiwanie woda z 
podziemnego żródła, którego bieg 
zmienił buldożer. Przewidując obfitość 
fasoli tarmer odmawia sprzedaży pola 
leżącego akurat w środku przyszłej za- 
budowy... 

Farmer jest młody i uparty. Kiedy po- 
licja zajmuje mu krowę, zwabioną u- 
przednio w szkodę, wyciąga strzelbę. 
Inni także. Inwestorzy próbują więc od- 
wiecznej taktyki przekupstwa: dostanie 
pracę płatną tak wysoko, że jeszcze tylu 


FASOLOWA 
WOJNA 


pieniędzy nie widział. Ale kusząca ofer- 
ta przychodzi za późno, w miejscowym 
sklepie zabrakło już amunicji, fasolowa 
wojna rozwija się z siłą żywiołu. W filmie 
Redforda ważniejszy od eskalacji wy- 
darzeń, przedstawionych z prawdziwie 
westernową werwą, jest jednak temat 
narastania społecznej świadomości. 
Niewielkie społeczeństwo złożone z lu- 
dzi prostych i biednych konsoliduje się. 
wewnętrznie. Nie jest to proces łatwy i 
nie odbywa się sam przez się. Wymaga 
ofiary, która podziała jak wstrząs, wy- 
maga też przywódcy. O ofiarę łatwiej, 
natomiast przekonanie Redforda, że w 
końcu zawsze znajdą się właściwi lu- 
dzie, że presja sytuacji wyzwala nieo- 
czekiwane talenty sprawdza się chyba 
tylko dzięki konwencji baśniowej. W tej 
warstwie film wydaje się dziwną mie- 
szaniną fantastyki, tradycyjnej komedii 
charakterów i poetyki socrealizmu. 
Przynajmniej dla widza z naszego kąta 
Europy, który niejedno już w kinie wi- 
dział i nie tak tatwo go zaskoczyć. So- 
nia Braga, z burzą czarnych włosów i 


ognistym spojrzeniem przemawiająca 
na zebraniu mieszkańców czy zbierają- 
ca podpisy pod petycją, jako żywo 
przypomina agitatorkę z wczesnych lat 
pięćdziesiątych. Prawdę mówiąc jej rola 
jest czysto deklaratywna. Ledwo zasu- 
gerowany zostaje uczuciowy związek z 
ukrywającym się w Milagro byłym kon- 
tesiatorem, adwokatem z zawodu i jed- 
noosobowym _ wydawcą-redaktorem 
miejscowego pisemka. To właśnie on 
okaże w odpowiednim momencie fa- 
chową pomoc mieszkańcom, natomiast 
student socjologii, przybyły akurat w 
tym czasie do Milagro dla naukowych 
badań, wykorzysta nabytą wiedzę, aby 
wyprosić u świętego patrona wioski cu- 
downe ozdrowienie stuletniego wetera- 
na rewolucji postrzelonego przypadko- 
wo przez krewkiego farmera. „Milagro” 
znaczy cud. Dopiero wówczas wojna 
może się skończyć. 

Bardzo trudno zdefiniować film Red- 
forda. W sposób zabawny mówi o po- 
ważnej sprawie. Ze wspaniałą precyzją 
każdego szczegółu prowadzi wątek ko- 
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niem Lucia), aż do kapitalnej kulminacji, 
w której dziarski stulatek zmaga się z 
olbrzymim spychaczem, maszyną nie 
do opanowania. Sekwencja utrzymana 
w stylu klasycznego slapsticku kończy 
się jednak dramatyczną w skutkach 
strzelaniną. Bohaterowie filmu są tylko 
figurkami na szachownicy, „charaktera- 
mi” w znaczeniu jakie nadawali temu 
określeniu starożytni. Ich wyrazistość 
jest czysto zewnętrzna a indywidualne 
wątki nie mają żadnej samodzielności. 
A_ przecież ta opowieść o zbiorowej 
walce wciąga emocjonalnie, wywołuje 
wszystkie te uczucia, które sprawiają, 
że film się „przeżywa”: zaciekawienie, 
niepokój, radość. Redford odważnie za- 
proponował formułę inną od tego, czym 
karmi nas dzisiaj kino. W dobie 
wszechwiadnej rozrywki zrobił film roz- 
rywkowy, który jest jednocześnie zaan- 
gażowany w istotny problem naszych 
czasów i zmusza do zajęcia stanowi- 
Ska, jednym słowem — film myślący. 
Niby nic nowego, a jednak. 
„Fasolowa wojna” prezentowana do- 
tychczas tylko na festiwalach i impre- 
zach specjalnych, witana jest owacjami 
na stojąco. Należy oczekiwać, że da po- 
czątek całemu kierunkowi w kinie, choć 
naśladowcom trudno będzie dorównać 
mistrzostwu pierwowzoru. 
ANDRZEJ 


KOŁODYŃSKI 


>> DR 
THE MILAGRO BEANFIELD WAR, reż. Ro- 
bert Redford, USA. 
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z 
mediowy (w którym ważną rolę odgry- 
wa niezmiernie inteligentna świnia imie. 


Portret na życzenie 


my w dziale „W kinach I na kasetach". 
Timothy Dalton objął rolę superagenta 
007 jako czwarty aktor z rzędu, przed- 


enesans tego znakomitego 

aktora, który trwa w świecie, 

odbił się echem i u nas — nie 

tak dawno oglądaliśmy go na 
małym ekranie w „Chińskim syndro- 
mie”, a w kinach jest jeszcze „Pół żar- 
tem, pół serio”. W obu tych filmach 
stworzył role należące do najlepszych 
w jego bogatym dorobku. Jest aktorem 
w zasadzie komediowym, obdarzonym 
jednak rzadką zdolnością transformacji, 
przechodzenia na wyżyny tragizmu. 
Taką skalą talentu dysponował Charles 
Chaplin. Dodać jeszcze należy, że ma 
stopień uniwersytecki w dziedzinie 
nauk ścistych. 

Urodzony 8 lutego 1925 roku w Bo- 
stonie (stan Massachusetts), karierę 
aktorską rozpoczął w zespołach objaz- 
dowych teatrów i na Broadwayu znalazt 
się ze sztuką „Mister Roberts" w 1953 
roku. Przedtem jednak debiutował na 
ekranie w komedii George'a Cukora 
„To się tobie powinno przydarzyć” (lt 


Z Marilyn Monroe w „Pół żartem, pół serio” 


Should Happen to You, 1953). Za rolę 
przeniesioną ze sceny do filmowej 
przeróbki „Mister Robertsa" (1955) o- 
trzymał Oscara. Zadziwia różnorodność 
kreacji w tym wczesnym okresie: grał w 
muzycznej komedii „Moja siostra Ei- 
leen" (1955), stworzył dramatyczną rolę 
w westernie „Cowboy” (1958) Delmera 
Davesa, zadziwiał temperamentem i 
brawurą w kobiecym przebraniu w nie- 
śmiertelnym „Pół żartem, pół serio" 
(1959) w trójkącie z Marilyn Monroe i 
Tony Curtisem. Zaraz potem — tragiko- 
media „Garsoniera* (1960) Billy Wildera 
z'Shirley Mac-Laine z przejmującą rolą. 
małego urzędnika, który dzięki miłości 
odnajduje godność. W filmie „Dni wina 
i róż” (Days of Wine and Roses, 1963) 
grał alkoholika, aby znowu powrócić do 
komediowych wcieleń ukoronowanych 
groteskową postacią „Dobrego sąsia- 
da Sama" (1964). Duet z Tony Curiisem 
powtarza w nowej wersji zwariowana 
komedia „Wielki wyścig” (1965): w cy- 
lindrze, ze spiczastymi wąsami Lem- 
mon jest groteskowym ..czarnym cha- 
rakterem” jakby przejętym z filmu ry- 
sunkowego. Umiejętność stylizacji każ- 
dego gestu i mimiki jest świadectwem 
perfekcjonizmu, jakiego próżno dziś 
szukać na ekranie. Za komedię „Osz- 
czędź tygrysa” (Save the Tiger, 1973) 
otrzymał zasłużonego Oscara. 

Z wiekiem Lemmon chętnie szuka ról 
niejednoznacznych, pozwalających na 
wymieszanie tragizmu, groteski i senty- 
mentu. Taki był w komediowej powtór- 
ce filmu „Strona tytułowa” (The Front 
Page, 1974) w parze z Walterem Matt- 
hau, w dramatycznym „Chińskim synd- 
romie" (1979), we włoskiej tragikomedii 


„Macaroni” (1986) w której Ettore Scola 
uczynił go partnerem Marcello Ma- 
stroianniego, aktora o równie bogatej 
skali talentu, wyrażanej jednak zupełnie 
innymi środkami. Manifestem moral- 
nym i politycznym była rola ojca szuka- 
jącego syna w nękanym dyktaturą mili- 


tarną Chile, kreacja poważna, świad- 
cząca o zaangażowaniu, którą stworzył 
w filmie „Zaginiony” (1982) Costy-Gav- 
rasa. Stary przyjaciel i współtwórca 
wielu sukcesów, reżyser Blake Ed- 
wards zaprosił go do Swego, po części 
autobiograficznego filmu „Takie jest ży- 
cie" (That's Life, 1987): Lemmon zagrał 
starzejącego się mężczyznę w momen- 
cie kryzysu, którego ratuje miłość żony i 
dzieci. Żoną była Julie Andrews, synem 
— Chris Lemmon, syn aktora także w 
życiu... „Zawsze przychodzi taki mo- 
ment, że trzeba popatrzeć w lustro, 
przyjrzeć się sobie i stwierdzić, że czło- 
wiek to istota śmiertelna” — powiedział, 
pytany czy identyfikuje się z rolą. Siła 
jego kreacji odbijających śmieszność i 
smutek ludzkiej kondycji wypływa z tej 
mądrej samowiedzy, której uczy także 
nas, widzów. 


BEZ GRZECHU 


POLSKA, 1988 
KINO 
Scenariusz inspirowany reportażem 


„Piekło dobrych chęci” Krzysztofa Ką- 
kolewskiego i reżyseria: WIKTOR 
SKRZYNECKI. Zdjęcia: Andrzej Ram- 
lau. Muzyka: Lech Brański. Scenogra- 
fia: Przemysław Lewandowski i Urszula 
Szubert. Kierownictwo produkcji: Jerzy 
K. Frykowski. Wykonawcy: Joanna 
Kreft (Marta), Ofal Lubaszenko (Jarek), 
Sława. Kwaśniewska (Majerowa), Ed- 
ward Żentara (Jan), Ewa Ziętek (Anna), 
Leon Charewicz (Zastawny), Czesław 
Przybyła (starzec ze schroniska), Sła- 
+ womir Misiurewicz (nieznajomy-ojciec) i 
inni. Produkcja: ZPPF —Żespół „Per- 
spektywa”. Barwny. Dozwolony od 15 
lat. Czas wyświetlania: 77 min. Rozpo- 
wszechnianie w kinach. 
Rok 1969. Opuszczająca dom 
pełnoletnia wychowanka 


W kinach i na kasetach 


POLSKA, 1981 


Scenariusz i reżyseria: WIESŁAW SA- 
NIEWSKI. Zdjęcia: Jacek Mierosławski. 
Muzyka: Zbigniew Karnecki. Scenogra- 
fia: AnnaJakiełek. Kierownictwo produk- 
cji: Zbigniew Tołłoczko. Wykonawcy: 
Piotr_ Garlicki (Piotr), Bogusław Linda 
(Rysiek), Teresa Sawicka (Dąbkówna), 
Ryszard Kotys (Labus), Zdzisław Ko- 
zień (Stolarek), Leon Niemczyk (redak- 


WOLNY STRZELEC 


win Nowiaszek (Milczewski) i inni. Pro- 
dukcja: PRF „Zespoły Filmowe” — Ze- 
spół _„Silesia”_dla Telewizji Polskiej. 
Czarno-biały. Dozwolony od 15 lat. 
Czas wyświetlania: 71 min. Rozpo- 
wszechnianie w dkf-ach. 

Dramat społeczny. Młody bezkom- 
promisowy dziennikarz pisze ostry re- 
portaż  interwencyjni lierzon) 
przeciwko dyrektorowi prowincjonał. 
nej farbiarni — człowiekowi, jak się 


dziecka 
pragnie dowiedzieć się, dlaczego zo- | tor 
stała oddana do sierocińca. 


naczelny), 


Franciszek Trzeciak 
(przewodniczący rady zakładowej), Er- 


okaże po wydrukowaniu materiału, 
niewinnemu. 


A RZE... 
NOWY JORK 
— CZWARTA RANO 


POLSKA, 1987 


Reżyseria: KRZYSZTOF KRAUZE. Scenariusz: Krzy- 
sztof Krauze, Andrzej Rozesłaniec i Jan Tomczak. 
Zdjęcia: Krzysztof Tusiewicz. Muzyka: Piotr Hertel. 
Scenografia: Andrzej Przedworski. Kierownictwo pro- 
dukcji: Anna Gryczyńska. Wykonawcy: Anna Wojton 
(Agnieszka), Janusz Józefowicz (Józek), Ryszard Mróz 
(Krzysiek), Iwona Pawlak (Elżbieta), Gustaw Lutkiewicz 
(Greń), Krzysztof Kowalewski (Cieślak), Jerzy Kryszak 
(Fabian), Kazimierz Kaczor (komiwojażer) i inni. Pro- 
dukcja: PRF „Zespoły Filmowe" — Zespół „Tor”. Barw- 
ny. Dozwolony od 18 lat. Czas wyświetlania: 87 min. 
Rozpowszechnianie w kinach. 

Komedia kryminalna. W restauracji naprzeciwko 
więzienia zjawia się zwolniony warunkowo więzień i 
oczai barmankę wizją napadu, który obojgu 
miałby przynieść niezależność. 
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TABU 


KIN 
POLSKA, 1987 
Scenariusz według powieści Timo K. Mukki i reżyse- 
ria: ANDRZEJ BARAŃSKI. Zdjęcia: Krzysztof Ptak. 
Muzyka: Zygmunt Konieczny. Scenografia: Bolesław 
Kamykowski. Kierownictwo produkcji: Konstanty 
Lewkowicz i Paweł Rakowski. Wykonawcy: Grażyna 
Szapołowska (matka), Bernadetta Machała-Krzemiń- 
ska (Milka), Bronisław Pawlik (organista), Krzyszto! 
Gosztyta (Krystian), Zofia Merle (sklepikarka), Olaf Lu- 
baszenko (Stefek) i inni. Produkcja: PRF „Zespoły Fil- 
mowe" — Zespół „Oko”. Barwny. Dozwolony od 18 lat. 
Czas wyświetlania: 107 min. Rozpowszechnianie w 
kinach. 

Kameralny dramat psychologiczny. Opowieść o 
matce i córce, które pokochały tego samego męż- 
czyznę. 


, tel. 45-39-08), kich i 


Kowalska, Bar- 
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KLĄTWA 
DOLINY WĘŻY 


POLSKA-ZSRR, 1987 


Reżyseria: MAREK PIESTRAK. Scenariusz na moty- 
wach noweli „Hobby doktora Travena" Roberta Strat- 
tona: Wojciech Niżyński, Marek Piestrak i Władimir 
Wałucki. Zdjęcia: Ryszard Lenczewski i Janusz Pa- 
włowski. Muzyka: Sven Griinberg. Scenografia: Jerzy 
Śnieżawski i Pritt Vaher. Kierownictwo produkcji: Mi- 
chat Zabłocki i Anne Alta. Wykonawcy: Krzysztof Kol. 
berger (Tarnas), Roman Wilhelmi (Traven), Ewa Sałac- 
ka (Christine), Zbigniew Lesień (Noiret), Leon Niem- 
czyk (mężczyzna w ciemnych okularach), Igor Prze- 
grodzki (Breecher), Zygmunt Bielawski (Morineau) i 
inni. Produkcja: PRF „Zespoły Filmowe" — Zespół 
„Oko" — Tallinfiim. Barwny. Czas wyświetlania: 104 
min. Rozpowszechnianie w kinach. 

Film przygodowy. Grupa poszukiwaczy wyrusza 
do południowoazjatyckiej dżungli, by odnaleźć u- 
kryty tam skarb — pojemnik pozostawiony przez 
przybyszów z Innej planety. 


KINO 


w tych Oddziałach; 2. Instytucje i zakłady pracy oraz 
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FAKTY 


Sofia Loren może być zadowolona z 
przyjęcia przez jej rodaków telewizyjnego 
filmu „Mamma Lucia”. Jest to adaptacja 
„Szczęśliwego pielgrzyma” Mario Puzo, 
autora „Ojca chrzestnego”, Loren gra 
Włoszkę szukającą swego miejsca pod 
słońcem w Ameryce na począłku stule- 
cia. Lucia, ciężko doświadczona przez 
los, ma 60 lat, siwe włosy i mnóstwo 
zmarszczek, Ale Solia Loren nigdy nie 
lękała sie ról, które nie eksponowały jej 
urody. 
* 


Estoński film „Śniadanie na trawie” zrea- 
lizowany przez Pnita Pj'arna otrzymał na 
Światowym Festiwalu Filmów Animowa: 
nych w Zagrzebiu Nagrodę Główną i na- 
grodę krytyków. Komisja selekcyjna wy- 
brała z 391 nadesłanych 45 ilmów (w lym 
12 amerykańskich) do konkursu oraz 31 
do sokcji informacyjnej, ale zdania o ja 
kości programu były bardzo sprzeczne. 

Przeglądy retrospektywne poświęcono 
twórczości Donjo Donewa z Bułganii fil 
mom animowanym National Film Board 
oł Canada, laurealom festiwali firmowa. 
nych przez ASIFA oraz amerykańskiemu 
reżyserowi Chuckowi Jonesowi 


* 


Jeanne Moreau (na zdjęciu) wyruszyła 
na tournee ze swoim monodramem „O. 
powiadanie Zerliny” (jest to fragment po- 
wieści Hermana Brocha „Niewinni”). Tra. 
sa wiodła przez Francję, Włochy, Niemcy 
Zachodnie, Szwajcarię. Przed Hiszpanią, 
Ameryką Południową, Stanami Zjedno. 
czonymi i Japonią odwiedziła Moskwę i 
Leningrad, Występowała jako Zerlina na 
scenie moskiewskiego MCHAT-u i lenin 
gradzkiego teatru im. Wiery Komisarże. 
wskiej. Spotkała się także w Leningra- 
dzie ze studentami romanistyki, wielbią. 
cymi teatr. Zapytana o swoje lektury, od 
powiedziała, że w ostatniej podróży czyta 
biografię Kalki pióra Ernsta Pawela, 
książki Eliasa Caretliego. Mircei Eliade. 
— Są lo książki pisarzy z Europy Środko- 
wej i o Europie Środkowej — powiedziała. 
- To one w gruncie rzeczy przyprowadzi- 
ty mnie do was. 


Fot. Sowielskaja Literatura 


Weny? 


Giulia Fossa 


Reżyser Pasquale Squitieri twierdzi, że 
jest „największym odkryciem roku”. Ale 
25-letnia Giulia Fossa wcale nie debiutu- 
je: ma już na swoim koncie 9 flmów, jest 
łakże popularną prezenterką telewizji 
RAL. Jednak w llmie Squiltieriego „Niewi- 
dzialni" (Gllinvisibili) według książki poe- 
ty Nanni Balestriniego o „zbuntowanych 
dzieciach roku 1977" stworzyła kreację o 
zaskakującej sile. Oceniać ją będzie jury 
lesliwalu weneckiego, gdzie odbędzie 
się prapremiera filmu. 


POTKANIA 


Uliczna opera 
dla Cher 


Po rozdaniu tegorocznych Oscarów 
Norman Jewison znów pozostał w gr 


nie wielkich przegranych. Wprawdzie 
„Moonstruck” nagrodzono za orygini 
ny scenariusz I krt 


zadowolić jedynie — szóstą już — nomi- 
nacją. O pracy nad ostatnim filmem I 
przygotowaniach do następnego opo- 
wlada Allanowi Hunterowi z „Films and 
Filming".. 


— To dobry znak że mija czas bez- 
myślnych filmów akcji i przemocy realizo- 
wanych ku uciesze mas. Zawsze uważa. 
łem to za obsceniczne, z taką myślą na- 
kręcitem przed laly „Rollerbal!'. Podoba 
mi się, że filmy zaczynają się interesować 
ludzkimi uczuciami | sposobem ich prze- 
kazywania Kiedy kończyłem „Moon: 
struck", czułem się jakbym składał hołd 
Caprze lub Lubilschowi. Może ło nieco 
staromodne, ale mam prawo być staro- 
modny, Jestem kanadyjskim larmerem 
po sześćdziesiątce i dlatego moje filmy 
mają zawsze początek, środek i koniec. 
Jestem po prostu gawędziarzem. 

Człowiekiem, który tym razem umożli- 
wit Jewisonowi podtrzymanie gawędziar- 
skich pasji, jest dramaturg John Patrick 
Shanley. „Moonstruck" to zaledwie jego 
drugi scenariusz, ale reżyser wierzy w 
jego talent 


Cher w fllmie „Moonstruck” 


Fot. Epoca 


— Nazywamy go bardem Bronxu. Na 
pisał kilka sztuk dla teatrów spoza 
Broadwayu, ich bohaterami byli zwykle 
Irlandczycy, Włosi lub Portorykanie. Pi 
sze tak, że każda kwestia aktorska jest 
ważniejsza od sytuacji. Kiedyś Brecht 
powiedział „teatr to aktorzy śpiewający 
swoje arie" W swolm filmie chciałem 
czegoś w rodzaju włoskiej opery ulicznej, 
bowiem — jak sądzę — muzyka jest bar” 
dzo ważna nie tylko w kulturze włoskiej, 
ale i w moich filmach. 

Shanley zapełnił swój świat postacia 
mi dającymi Jewisonowi możliwość do- 
brania wspaniałej trupy aktorskiej; każdy 
otrzymał coś dla siebie. Reżyser nie miał 
wąjpliwości, gdy przyszło do obsadzenia 
toli Loretty 

— Od początku myślałem o Cher. To 
wspaniała i pełna wyczucia aktorka. Jest 
bezpretensjonalna i bezpośrednia, bar. 


Fot. Moviestar 


dzo pogodna w życiu prywalnym i swoje 
role nasyca ciepłem. Chociaż nie jest ak- 
torką z wykształcenia, nie ma w niej nic 
iatszywego, nie używa żadnej techniki - 
po prostu jest sobą. 

Norman Jewison lubi określać śwą ka- 
rierę w terminach muzycznych. Nie tylko 
dlatego, że wyreżyserował „Skrzypka na 
dachu” i „Jesus Christ Superstar", lecz 
lakże dlatego, że na początku swej pracy 
był związany z telewizyjnymi programami 
rozrywkowymi. Obecnie powraca do pro- 
blemów współczesnej Ameryki. Film no- 
sić będzie tytuł „W kraju” (In Country). 

— Wyjechatem z Ameryki w 1970 roku 
- całkowicie rozczarowany. Przez osłem 
lat mieszkałem w Angli. Część mego 
rozczarowania wynikała, rzecz jasna, z 
panującej tu atmostery poliiycznej — na- 
kręciłem na ten temat kilka filmów. Ale 
powiedziałem sobie, że nigdy nie zrobię 
filmu o Wietnamie, Zrobił to Coppola, Ku- 
brick, Oliver Stone, John Irving I jeszcze 
dwudziestu innych. Myślę, że to, co 
chciałbym powiedzieć, dolyczyć powin- 
no konsekwencji Wietnamu. Scenarzysta 
Frank Pierson napisał nowelę o współ- 
czesnej rodzinie z południa i dziewczy- 


Fot. Films on Screen 


Norman Jewison 


nie, która odkrywa, że właściwie nie zna 
swego ojca. Jej rozterki zawarte są w lis. 
tach i fragmentach dziennika, całość nie. 
zwykle emocjonalna. Znakomity materiał 
na film. 


REALIZACJE 


Ruch oporu 
a la Hitchcock 


Tytuł jest mylący: „Człowiek, który 
mieszkał w Ritzu”. Zapowiada komedię z 
życia wyższych sfer, ale odnosi się do 
amerykańskiego miniserialu o Irancu- 
skim ruchu oporu. Wersja kinowa także 
będzie spreparowana specjalnie do dy- 
strybucji europejskiej. Za kamerą stanął 
angielski reżyser Desmond Davis, przed 


kamerą - amerykański gwiazdor telewi- 
zyjny Perry King i śliczna Sophie Barjac, 
którą u nas pamięta się z musicalu „Ali- 
cja”, Jest to ekranizacja bestsellerowej 
powieści (innych się dla telewizji nie fil- 
muje) E. E. Hotchnera, utrzymana — jak 
twierdzi reżyser — w stylu Hitchcocka, A 
więc wiele napięcia. Akcja rozgrywa się 
w 1940 roku, w okupowanym Paryżu. W 
hotelu Ritz zamieszkuje bogaty malarz a- 
merykański, który odziedziczył fortunę po 
dziadku, zakochanym w Paryżu — a na- 
przeciw w pałacu przy placu Vendome 
marszałek Rzeszy Hermann Goering u- 
rządza swoją główną kwaterę. Ponieważ 
okupacja w Paryżu bynajmniej nie osłabi- 
ła życia towarzyskiego, w salonach spo- 
tykają się przedstawiciele obu stron. 
Wśród nich agenci Ruchu Oporu, którzy 
wciągają Amerykanina, wstrząśniętego 
śmiercią pewnej uroczej Polki, do czyn- 
nych działań antyhitlerowskich. Pomaga 
mu w tym modelka od Coco Chanel. 
Martine, grana przez Sophe Barjac 
Sama Qoco też się pojawi, gra ją Leslie 
Caron; w obsadzie są jeszcze inne sła 
wy: Patachou, Mylene Demongeot, David 
McCallum. Z salonów Ritza akcja prze- 
nosi się do lasu pełnego partyzantów, jak 
0 tym świadczy nasze zdjęcie. 


Perry King I Sophie Barjac 


Fot Cine Rewie 


